Carl Woerman Istoria artei din toate timpurile și popoarele Volumul Arta secolelor XVII-XIX Istoria artei din toate timpurile și popoarele Volumul Arta secolelor XVII-XIX”: Astrel, AST; Moscova; ISBN - - - , - - - adnotare „Istoria artei tuturor timpurilor și națiunilor” propusă de Karl Woermann, celebru critic de artă și călător, director al Galeriei Dresda (notă biografică despre Karl Woermann), diferă semnificativ de toate celelalte lucrări de acest gen De obicei, ei iau în considerare cursul de dezvoltare în principal al celor mai importante trei ramuri artistice: arhitectura, sculptura și pictura, în timp ce foarte puțin sau chiar deloc este dat artei aplicate; fazele succesive ale dezvoltării artei sunt prezentate în cea mai mare parte într-un tablou care nu cuprinde întreaga umanitate, ci doar popoare individuale care au jucat mai mult sau un rol politic sau cultural mai puțin proeminent; o importanță mai mare se acordă în principal calculului și descrierii monumentelor de artă, și nu determinării originii tipurilor și formelor lor dintr-o sursă sau alta, explicând trecerea lor de la un popor la altul și indicând interacțiunea dintre artele naționale Lucrarea lui Woermann își propune să prezinte cât mai complet istoria artei, indiferent de orice sistem filozofic, să familiarizeze cititorul cu dezvoltarea motivelor artistice propriu-zise, să evidențieze modificările acestora în timpul trecerii de la epocă la epocă, de la oameni la oameni În „Istoria artei tuturor timpurilor și popoarelor” de K Wurman, pentru prima dată, sunt considerate sistematic manifestările creativității artistice în rândul triburilor primitive Acesta este ceea ce este dedicat primul volum, care conține o privire de ansamblu asupra creativității artistice între popoare din timpuri imemoriale până în î Hr și, de asemenea, examinează arta populației unui număr de țări asiatice și africane până în secolul al XIX-lea n e Karl Woermann însuși a scris că circumstanțe speciale l-au determinat să se apuce de o astfel de muncă „Pe de o parte, multă vreme am simțit o dorință sinceră de a mă întoarce din nou la arta lumii antice - în zona căreia i-au aparținut primele cercetări și publicații Pe de altă parte, am simțit o anumită nevoie interioară de a, în cele din urmă, prin studiul colecțiilor noastre de etnologie, să îmbrac în carne și oase amintirile care fuseseră păstrate în mine din călătoriile anterioare în părți îndepărtate ale lumii și pe insulele marine Cititorul acestei lucrări, sper, va vedea clar că am avut suficientă experiență pentru a verifica și a asimila rezultatele cercetărilor altora, pe care, desigur, a trebuit să mă bazez De remarcat că încă de la scrierea eseului, în acele arii vaste care sunt luate în considerare în el, au avut loc noi descoperiri care confirmă ceea ce s-a spus în el și, de asemenea, au dat naștere la noi viziuni asupra trecutului Totuși, acest lucru nu slăbește meritele cercetării lui K Woermann, ci doar completează concluziile sale și propunerile autorului Al doilea volum al acestei lucrări este consacrat istoriei artei popoarelor de la apariția creștinismului până în secolul al XVI-lea; al treilea volum prezintă dezvoltarea artei din secolul al XVII-lea până în a doua jumătate a secolului al XIX-lea În Istoria artelor tuturor timpurilor și popoarelor de K Woermann, acuratețea strict științifică este combinată cu disponibilitatea generală a prezentării Lucrarea lui K Woerman este un ghid excelent pentru persoanele care doresc să-și completeze cunoștințele cu informații despre istoria artei; totuși, pentru cei care ar dori să studieze acest subiect în mod specific, acesta poate servi drept ghid, datorită nu numai conținutului său, ci și indexului însoțitor al lucrărilor referitoare la diferite părți ale istoriei artei Valoarea acestei ediții a operei lui K Woerman este sporită de numărul imens de ilustrații așezate în ea, care au o strânsă legătură cu textul Ultimul al treilea volum din „Istoria artei tuturor timpurilor și națiunilor” de K Woerman, ca toate precedentele, se remarcă de alte lucrări generale de acest gen prin două trăsături importante A fost scris de la început până la sfârșit de un singur autor, drept urmare se distinge prin unitatea de intenție și execuție, pătrunzând în toate departamentele și capitolele De asemenea, prezintă datele istoriei artei pe baza unui material larg studiat, luminat din toate punctele de vedere Eseul este un ghid excelent pentru cei care doresc să-și extindă cunoștințele despre istoria artei Publicația conține un număr mare de fotografii și desene interesante care ilustrează textul informativ Cuprins Despre Woerman, scurtă biografie Cartea întâi ARTA SECOLULUI XVI Arta italiană a secolului al XVI-lea Italia de mijloc Observații preliminare Creatori ai artei noi Construindu-se pe o moștenire bogată Opera lui Leonardo da Vinci Capodoperele lui Leonardo da Vinci Contribuție la arta lui Michelangelo Buonarroti Opera lui Michelangelo la Roma Lucrări ale lui Michelangelo sub Clement al VII-lea Clădirile arhitecturale ale lui Michelangelo Creativitate Fra Bartolomeo Rafael - primele lucrări Formarea operei lui Rafael Recunoașterea operei lui Rafael Frescuri de Rafael Arhitectura medie italiană a secolului al XVI-lea Creativitatea perioadei Renașterii Antonio da Sangallo cel Tânăr Arhitectura italiană a secolului al XVI-lea Formarea unui nou stil Ascensiunea lui Martino Lungi Arhitectura medie italiană a secolului al XVI-lea Dezvoltarea sculpturii medii italiene Lucrări de Benedetto Rovezzano Influența lui Benvenuto Cellini Pictura italiană mijlocie din secolul al XVI-lea Caracteristici ale picturii centrale italiene Picturi celebre de șevalet de Andrea del Sarto Principalele destinații din Siena Formarea creativității Peruzzi O nouă rundă de dezvoltare a Romei Destinații unice italiene Arta Italiei de Sus - Observații preliminare discurs de deschidere Dezvoltarea arhitecturii în Italia de Sus Clădiri din Milano, Andrnl Palladio Dezvoltarea arhitecturii în Bologna, Genova și Veneția Sculptura italiană superioară din secolul al XVI-lea Dezvoltarea sculpturii în Italia de Sus Pictura italiană superioară a secolului al XVI-lea Formarea picturii italiene superioare Opera lui Gaudenzio Ferrari Pictura venețiană Lucrări Palma Vecchio Pictură de Titian Creativitatea lui Marconi și Cariani Elevii lui Vecchio și Titian Jacopo Robusti Artă din alte orașe italiene Artiștii din Verona Paolo Cogliadi Dezvoltarea artei lui Paolo Formarea creativității Correggio Lucrarea de arhitectură a lui Correggio Fundamentele picturii la Bologna Arta secolului al XVI-lea în Italia de jos Arta Siciliei și a Italiei de Sud Aspecte naționale ale artei italiene Arta germană a secolului al XVI-lea Dezvoltarea artei germane Arhitectura germană a secolului al XVI-lea Caracteristici ale arhitecturii germane Dezvoltarea ornamentului german Renașterea germană din secolul al XVI-lea Tipuri de clădiri Sculptura germană din secolul al XVI-lea Formarea sculpturii germane Durer și sculpturi Scoala Rinului de Jos Pictura germană a secolului al XVI-lea Dezvoltarea picturii germane Primele lucrări ale lui Dürer Arta în schimbare a lui Dürer Lucrarea lui Dürer pentru Maximilian Durer - influență asupra art Artă de Hans-Sebald Begham Melchior Fezelein Dezvoltarea artei în Augsburg Hans Holbein cel Bătrân gravuri Holbein Maeștri germani nemarcați Hans Baldung Provincialitatea art pictori de curte Arta olandeză a secolului al XVI-lea Dezvoltarea artei olandeze Arhitectura olandeză a secolului al XVI-lea Dezvoltarea arhitecturii în Olanda în secolul al XVI-lea Renașterea în arhitectură Sculptură olandeză din secolul al XVI-lea Sculptură în Olanda secolului al XVI-lea Pictura olandeză din secolul al XVI-lea Dezvoltarea picturii olandeze Atractivitatea Țărilor de Jos pentru artiști Joachim Patinir scoala din Bruxelles Arta Olandei de Nord Jan Mostaert Peter Arts pictură portret peisagistică Arta franceză a secolului al XVI-lea Introducere Arhitectura franceză a secolului al XVI-lea Fundamentele arhitecturii franceze arhitectura bisericii Castelele Franței Maeștrii Renașterii italieni în Franța Sculptură franceză din secolul al XVI-lea Dezvoltarea sculpturii franceze Germaine Pilon Pictura franceză din secolul al XVI-lea Pictura franceză din secolul al XVI-lea pictura cu email portretişti Arta spaniolă și portugheză a secolului al XVI-lea Arta Portugaliei și a Spaniei Arhitectura spaniolă și portugheză a secolului al XVI-lea Arhitectura Pirineilor Şcoala Guerrera Sculptură spaniolă și portugheză din secolul al XVI-lea Dezvoltarea sculpturii din secolul al XVI-lea Pictura spaniolă și portugheză din secolul al XVI-lea Pictura regală a Pirineilor Formarea picturii portugheze Arta engleză a secolului al XVI-lea Tendințe în artă engleză Arhitectura engleză a secolului al XVI-lea Introducere Sculptură engleză din secolul al XVI-lea Dezvoltarea sculpturii engleze Pictura engleză a secolului al XVI-lea Fundamentele picturii engleze Arta scandinavă a secolului al XVI-lea Arta Peninsulei Scandinave Arhitectura scandinavă a secolului al XVI-lea Introducere Sculptura scandinavă din secolul al XVI-lea Dezvoltarea sculpturii în Scandinavia Pictura scandinavă a secolului al XVI-lea Pictură din Danemarca și Suedia Arta secolului al XVI-lea în Europa de Est Europa de Est Arta Europei de Est arta greaca Cartea a doua ARTA SECOLULUI AL XVII-lea Arta italiană a secolului al XVII-lea Arhitectura italiană a secolului al XVII-lea Nașterea barocului în Italia secolului al XVII-lea Opera lui Carlo Maderna și a adepților săi baroc la Roma și Florența Școala baroc florentină și fuziunea ei cu cea romană Arhitectura orașelor din Italia superioară Arhitectura Veneției Arhitectura Genova Sculptura italiană din secolul al XVII-lea Caracteristicile sculpturii de epocă Nume proeminente Opera lui Lorenzo Bernini Oponenții și adepții lui Bernini Pictura italiană a secolului al XVII-lea Privire de ansamblu asupra trăsăturilor picturii italiene din perioada Pictura arhitecturală Ludovico Carracci și familia sa Adeptii scolii Carracci Alti reprezentanti ai scolii Carracci Alte școli italiene Caravaggio, naturalist Dezvoltarea realismului în pictura napolitană School de Ribera Pictură de la sfârșitul secolului al XVII-lea Concluzie Arta franceză a secolului al XVII-lea Observații preliminare Arhitectura franceză a secolului al XVII-lea Privire generală asupra dezvoltării art Arhitectura franceza Arhitecții din epoca lui Ludovic al XIII-lea Arhitecții din epoca lui Ludovic al XIV-lea Sculptură franceză din secolul al XVII-lea Privire de ansamblu asupra dezvoltării sculpturii franceze Sculptori majori ai epocii lui Ludovic al XIV-lea Opera lui Pierre Puget Pictura franceză a secolului al XVII-lea Privire de ansamblu asupra dezvoltării picturii franceze Maeștri ai stilului galo-roman Opera lui Nicolas Poussin Creativitate Claude Jelly Artiști din a doua jumătate a secolului al XVII-lea Artiști decoratori Tendințe în pictură din perioada de tranziție Pictura portretistică a perioadei Arta spaniolă a secolului al XVII-lea Observații preliminare Arhitectura spaniolă a secolului al XVII-lea Privire generală asupra dezvoltării art Etapele dezvoltării barocului spaniol Stil de înregistrare suspendată Sculptură spaniolă din secolul al XVII-lea Privire de ansamblu asupra dezvoltării sculpturii spaniole Sculptorii din Valadolid Sculptorii Școlii din Sevilla Lucrări de Montañez Creativitatea studenților și adepților lui Montañez Pictura spaniolă a secolului al XVII-lea Privire de ansamblu asupra dezvoltării picturii spaniole Mișcarea timpului de tranziție Școli de vârf de pictură spaniolă Valencia Madrid Sevilla Realismul Velasquez Perioada târzie a lui Velazquez Elevii lui Velazquez Opera lui Esteban Murillo Perioada târzie a operei lui Murillo Concluzie privind art spaniol Arta belgiană a secolului al XVII-lea Observații preliminare Arhitectura belgiană a secolului al XVII-lea Privire generală asupra dezvoltării artei belgiene Arhitectura bisericii în Belgia arhitectură seculară Sculptura belgiană din secolul al XVII-lea Sculptorii belgieni din prima jumătate a secolului Sculptorii din a doua jumătate a sec Pictura belgiană din secolul al XVII-lea Pictura belgiană în perioada timpurie Contribuția lui Rubens la arta belgiană Perioada de glorie a lui Rubens și moștenirea sa Van Dyck: munca timpurie Van Dyck: perioadă târzie Alți studenți și adepți ai lui Rubens Jacob Jordaens și alți realiști belgieni Scoala Valona Pictura de gen peisagistică Arta olandeză a secolului al XVII-lea Arhitectura olandeză a secolului al XVII-lea Revizuirea perioadei timpurii de dezvoltare a arhitecturii Motive protestante în arhitectura bisericii Sculptura olandeză din secolul al XVII-lea Apariția sculpturii naționale olandeze Dezvoltarea în continuare a sculpturii olandeze Pictura olandeză din secolul al XVII-lea Privire de ansamblu asupra dezvoltării picturii olandeze Pictura de la Utrecht Pictura din Haarlem: perioada timpurie Discipoli și adepți ai lui Frans Hals Pictura de la Haarlem în a doua jumătate a secolului Lucrările lui Jacob van Ruysdael Urmași și contemporani ai lui Ruisdael pictura de amsterdam Privire de ansamblu asupra operei lui Rembrandt Perioada târzie a operei lui Rembrandt Studenți și adepți ai lui Rembrandt Alte școli de pictură din Amsterdam Pictura din Leiden și Haga Picturi din alte orașe olandeze Arta germană a secolului al XVII-lea Observații preliminare Arhitectura germană a secolului al XVII-lea Renașterea germană Arhitectura italiană a Germaniei Arhitectura germană după sfârșitul războiului de treizeci de ani Formarea arhitecturii naționale germane Sculptura germană din secolul al XVII-lea Dezvoltarea sculpturii în Germania în secolul al XVII-lea Pictura germană a secolului al XVII-lea Câțiva pictori germani de seamă Privire de ansamblu asupra altor pictori Arta engleză a secolului al XVII-lea Observații preliminare Arhitectura engleză a secolului al XVII-lea Privire de ansamblu asupra dezvoltării arhitecturii engleze Sculptura engleză a secolului al XVII-lea O privire de ansamblu asupra dezvoltării sculpturii engleze Pictura engleză a secolului al XVII-lea Privire de ansamblu asupra dezvoltării picturii engleze Arta secolului al XVII-lea în Scandinavia Arta acestei perioade în Danemarca O privire de ansamblu asupra dezvoltării artei daneze Arta secolului al XVII-lea în Suedia Privire de ansamblu asupra dezvoltării artei suedeze Arta secolului al XVII-lea în Europa de Est creștină Arta acestei perioade în Polonia Privire de ansamblu asupra dezvoltării artei poloneze Arta rusă a secolului al XVII-lea revizuire generală Privire de ansamblu asupra dezvoltării artei ruse Prezentare generală Privire de ansamblu asupra artei europene CARTEA A TREIA ARTA SECOLULUI AL XVIII-lea Arta franceză a secolului al XVIII-lea Observații preliminare Arhitectura franceză a secolului al XVIII-lea Privire de ansamblu asupra noilor stiluri în Franța secolului al XVIII-lea Arhitecții francezi de frunte ai perioadei Arhitecții Regency Arhitecții din epoca lui Ludovic al XV-lea Arhitecții din epoca lui Ludovic al XVI-lea Sculptură franceză din secolul al XVIII-lea Clasicismul în sculptură Maeștri ai celei de-a doua jumătate a secolului pictura franceză a secolului al XVIII-lea Privire generală asupra dezvoltării picturii Ascensiunea școlii naționale Opera lui Francois Boucher Alți pictori francezi importanți Arta italiană a secolului al XVIII-lea Observații preliminare Arhitectura italiană a secolului al XVIII-lea Arhitectura italiană a secolului al XVIII-lea Sculptura italiană din secolul al XVIII-lea Sculptura italiană din secolul al XVIII-lea Creativitatea lui Antonio Canova Pictura italiană a secolului al XVIII-lea Privire generală asupra dezvoltării picturii Pictura venețiană Adeptii si contemporanii lui Tiepolo Arta spaniolă a secolului al XVIII-lea Observații preliminare Arhitectura spaniolă a secolului al XVIII-lea Privire generală asupra dezvoltării artei spaniole Sculptura spaniolă din secolul al XVIII-lea Privire de ansamblu asupra dezvoltării sculpturii spaniole în secolul al XVIII-lea Pictura spaniolă a secolului al XVIII-lea Privire generală asupra dezvoltării picturii spaniole Perioada de glorie a creativității lui Goya Arta engleză a secolului al XVIII-lea Observații preliminare Arhitectura engleză a secolului al XVIII-lea Privire generală asupra dezvoltării arhitecturii engleze Sculptura engleză a secolului al XVIII-lea Privire de ansamblu asupra dezvoltării sculpturii engleze Pictura engleză a secolului al XVIII-lea Privire generală asupra dezvoltării picturii engleze Portretisti englezi proeminenți Opera lui Reynolds Creativitate Gainsborough Alți portretiști englezi Pictura de istorie în Anglia Gravuri englezești Arta belgiană a secolului al XVIII-lea Observații preliminare Arhitectura belgiană a secolului al XVIII-lea Privire generală asupra dezvoltării arhitecturii belgiene Sculptura belgiană din secolul al XVIII-lea Privire de ansamblu asupra dezvoltării sculpturii belgiene Pictura belgiană din secolul al XVIII-lea Privire de ansamblu asupra dezvoltării picturii belgiene Despre Woerman, scurtă biografie Karl Wörmann s-a născut în familia unui armator german și era fiul cel mare Potrivit tradiției familiei, el trebuia să preia conducerea companiei tatălui său, dar soarta a hotărât altfel Din moment ce băiatul din copilărie nu a manifestat niciun interes pentru activitățile comerciale, dar era complet pasionat de artă, afacerea familiei a trecut la fratele său mai mic Adolf Wörmann La vârsta de ani, Karl Wörmann a intrat la facultatea de drept a Universității din Heidelberg și a absolvit în un doctorat în drept Când în În timp ce studia, Karl a călătorit prin Franța, Anglia și America de Nord, a decis în cele din urmă să-și dedice cariera profesională artei În cadrul practicii sale de avocat, la aceeași Universitate din Heidelberg, urmează un al doilea studiu superior în specialitatea istoria artei și arheologiei și Wurman face o lungă călătorie prin orașele Italia, Grecia și Asia Mică, în tot acest timp studiind artele și culturile acelor zone În i s-a acordat prestigiosul profesor al Academiei de Arte din Düsseldorf Din până în , Karl Wörmann a călătorit din nou împreună cu Alfred Woltmann (un celebru critic de artă) în țări europene, rezultatul acestei călătorii de doi ani a fost o carte comună a lui Wörmann și Woltmann despre arta Europei În , Wörmann a devenit director al celebrului Muzeu din Dresda, lucrările sale ulterioare sunt în mare măsură legate de arta maeștrilor vechi și noi, prezentate în această galerie În perioada petrecută la muzeu, Woermann a adăugat colecțiilor sale picturi ale unor artiști contemporani (la acea vreme) precum Carl Spitzweg și Claude Monet În , Wörmann a alcătuit și publicat primul catalog științific al Galeriei Dresda și, de asemenea, a început să scrie faimoasa sa Istorie a artei tuturor timpurilor și popoarelor (în special, capitolele despre cultura popoarelor primitive), pe care le-a completat în totalitate numai în Karl Wörmann a murit în Bibliografia lui Carl Woermann - Studii preliminare asupra arheologiei picturii peisagistice - Grecia și Roma Ackerman: Munchen – Peisajul în arta popoarelor antice, München - Istoria picturii volume, Leipzig Este în colaborare cu Alfred Woltman - Artă și natură: desene din nordul și sudul Europei - Istoria Academiei de Arte Düsseldorf Dusseldorf - Catalogul Galerii Regale de Fotografie Dresda, Direcția Generală a Colecției Regale de Artă și Știință: Dresda - Ce ne învață istoria artei Dresda - — Desene și gravuri ale vechilor maeștri în Muzeul Regal Dresda Munchen - - Istoria artei din toate timpurile și popoarele Ediție în mai multe volume, Viena, Leipzig - Memorii ale unui bătrân de optzeci de ani volume, Leipzig Cartea întâi ARTA SECOLULUI XVI Arta italiană a secolului al XVI-lea Italia de mijloc Observații preliminare Creatori ai artei noi Construindu-se pe o moștenire bogată Acel adevăr și frumusețe cu adevărat artistice, care s-au manifestat în creațiile lui Ictinos și Phidias, Praxiteles și Apells, a fost reînviat abia după optsprezece secole de dezvoltare veche și nouă în Înalta Renaștere a Italiei Centrale, în mâinile lui Bramante, Leonardo da Vinci , Michelangelo, Fra Bartolomeo și Rafael Nu este o coincidență, desigur, că acest stil pur a reînflorit în câmpurile însorite ale uneia dintre peninsulele spălate de Marea Mediterană Italia și Grecia sunt de mult surori! La urma urmei, un număr uimitor de ateliere antice s-au păstrat pe pământ italian lucrări Într-adevăr, în Italia, încă din Evul Mediu, arta sa maiestuoasă s-a dezvoltat! Darul povestirii maiestuoase și simple a fost descoperit aici de Giotto deja în secolul al XIII-lea, iar Masaccio, artistul care a pavat noi căi și s-a ridicat la Florența în pragul secolului al XV-lea, a exaltat și simplificat deja limbajul formelor la un astfel de măsura în care principalii maeștri ai noului secol i-au dat mâinile peste cap artiștii care l-au urmat Marii maeștri sunt acum în fruntea mișcării Tocmai istoria artei italiene din perioada de glorie a secolului al XVI-lea este inseparabilă de istoria artiștilor săi de seamă Dar tocmai în epoca celei mai mari prosperități, alături de artiștii din dezvoltarea istorică, patronii lor, promotorii și clienții operelor de artă au jucat și ei un rol semnificativ Fără flerul artistic al lui Iulius al II-lea, papa imperios și voinic din casa della Rovere ( - ), Bramante, Michelangelo și Rafael cu greu și-ar fi putut desfășura aripile pentru cele mai înalte zboruri Dar papii Medici, Leon ( - ) și Clement VII ( - ) nu pot fi despărțiți de dezvoltarea Înaltei Renașteri; au fost urmați de ducii Medici din Florența, ale căror dispute pentru dominație s-au încheiat cu faptul că Cosimo I în a fost ridicat de Papa Pius al V-lea la rangul de Mare Duce al Toscana Sub protecția lui Rovere și a lui Medici, marii maeștri toscani și umbri din perioada lor de glorie au câștigat putere Dar alături de arta domnească, după cum vom vedea, arta monahală a jucat încă un rol, arta primăriilor și-a îndeplinit încă datoria, iar arta privată a arhitecților, pictorilor și sculptorilor a fost chemată la viață de patronii lor de la cetățeni nobili Orez Portretul lui Clement al VI-lea Cei doi mari maeștri în a căror persoană îi cinstim pe creatorii Înaltei Renașteri, Bramante și Rafael, au fost Urbini, iar ceilalți trei, Leonardo da Vinci, Michelangelo și Fra Bartolomeo, au fost florentini Despre activitățile inițiale ale ambilor maeștri seniori, Bramante și Leonardo, am dat conceptul deja în al doilea volum, deoarece cea mai lungă perioadă din viața și munca lor a aparținut secolului al XV-lea Acum trebuie să studiem munca lor în general Bramante apare într-o nouă lumină după studiile lui Geimüller, Seydlitz, A G Meyer, Beltrami, Gnoli și Carotti Cunoștințele noastre despre Leonardo da Vinci, bazate pe studiile anterioare ale lui Amoretti și Uzielli, au fost apoi extinse foarte mult de lucrările mai noi ale lui Richter, Geimüller, H Ludwig, Münz, Müller-Wald, Scognamillo, Seail, Berenson, Solmi, Gronau, Gorn și McCurdy În cele din urmă, Seydlitz a reunit vizual și independent toate aceste studii Suntem bine conștienți de viața și operele lui Michelangelo datorită contemporanilor săi Condivi și Vasari Căutările de arhivă ale lui Gaye, Milanesi și Marchese au adăugat ceva la asta Scrisorile lui Michelangelo au fost publicate de Milanesi, iar poeziile sale, traduse recent în germană de Robertthorn, au fost publicate de Gvasti și Frey Dintre noile recenzii generale ale operei sale după cartea lui Gotti, trebuie remarcate lucrările deosebit de grozave ale lui Hermann Grimm, Anton Springer, Hees, Wilson, Symonds și Tode, cărora li se alătură lucrări mai noi ale lui Corrado Ricci, Golroyd, Knapp, Makovsky, Frey și, vrând-nevrând, Karl Justi Cele mai importante aspecte ale artei sale au fost studiate amănunțit de Lang și Berenson, departamente speciale ale operei sale - Karl Justi, Frey, Genke, W Wölfflin, Brockhaus și Steinman Ceea ce știm despre viața și opera lui Fra Bartolomeo a fost comparat superb, mai întâi de Marchese și, mai recent, de Knapp În ceea ce privește desenele sale, există studii ale lui A von Tzan și Berenson Opera lui Passavant rămâne încă în fruntea lucrărilor critice despre Rafael, alături de care trebuie remarcați mai târziu Springer, Crowe și Cavalcasella, Muntz și Minghetti Repetările picturilor sale au fost comparate de Lübke și Rosenberg A fost studiat ca arhitect de Geimüller și Hoffmann, iar ca desenator de Robinson, Ruhland și Fischel Viața sa de artist a fost urmărită de Wölfflin, Strzygowski, Vöge și Gronau Problema dezvoltării sale tinerești, care este legată de întrebarea dacă așa-numitul „caiet de schițe venețian” al Academiei de la Veneția i-a aparținut lui Rafael, Pinturicchio sau, după cum credem, diverșilor maeștri umbri, înainte și după munca intensivă din Morelli (Lermoliev), a ocupat în special Cal , Koopman, Shmarsov și Seidlitz Studiul atelierului său roman trebuie încă să se bazeze pe opera lui Dollmayr Donato Angelo Bramante ( - ), un mare cunoscător al maselor și proporțiilor, a devenit arhitect la Urbino sub conducerea lui Luciano Laurana, al cărui palat ducal a depășit toate clădirile anterioare ale vremurilor creștine în nobilimea clasică a limbajului formelor și în același timp, sub conducerea lui Piero della Francesca, a devenit pictor Ca pictor mural, la începutul timpului milanez, s-a ocupat în principal cu pictura decorativă a unei curți din strada Venetian, apoi cu figurile eroice ale soldaților din Brera și picturile castelului ducal, din care puternicul trunchi al lui Mercur, atribuit în mod eronat de Müller lui Walda Leonardo, a fost păstrat Seydlitz, Svida și Carotti consideră pe bună dreptate „Hristos la coloană” din Chiaravalle, o figură magnifică, maiestuoasă în formă de corp, cu un cap plin de viață, expresiv, ca fiind pictura de șevalet a operei sale Ca arhitect, Bramante, trecând fără îndoială prin Mantua, a reelaborat la Milano influența lui Alberti La San Satiro din Milano, și-a găsit legătura cu pictura în tratamentul original al peretelui din spatele altarului mare, căruia i-a dat aspectul unei laturi a corului sculptând-o într-un relief plat în perspectivă reprezentând un portic cu coloane Sacristia acestei biserici este cea mai desăvârșită lucrare a lui Bramante din Milano În cupola și corul Santa Maria delle Grazie, el a schițat planul Catedralei Sf Petru la Roma cu semicercurile sale la capetele crucii principale Nișa proeminentă a bisericii din Abbiategrasso (anul construcției sale ar trebui citit conform lui Seydlitz) seamănă și ea cu nișa sa colosală din fața Belvedereului din Vatican Dacă Bramante la sosirea în la Roma şi am găsit aici un palat imens Cancelleria (Cancelleria) este deja terminată cu pereți disecați de pilaștri plati în stil Quattrocento, încă poți decide, împreună cu Carotti, să-i lași o cotă în construcția bisericii San Lorenzo in Damaso, clară în formele sale mase Dar apoi, cu alți ochi, Bramante a măsurat ruinele puternice ale Colosseumului, abruptul limpede al Panteonului, formele terminate ale arcadelor lui Titus și Traian; și în mâinile lui, cu simțul său înnăscut al grandoarei, limbajul nou dobândit al formelor clasice s-a contopit cu acele creații de arhitectură care încep o înaltă renaștere Numai dintr-un desen de Palladio și o gravură de Lafreri cunoaștem palatul Bramante, în care a locuit mai târziu Rafael Deasupra rusticității etajului inferior, etajul superior a fost disecat brusc de două semicoloane dorice romane și datorită acestui contrast destul de puternic al părților clădirii și a revenirii sale la ordinea dorică, această clădire a căpătat semnificație pentru noul stil Creația supraviețuitoare a înaltei Renașteri a lui Bramante este Tempietto ( ), un templu mic și grațios, rotund, lângă San Pietro in Montorio din Roma La ambele etaje, miezul cilindric al unei puternice clădiri cu cupolă, însuflețit de nișe stricte sub formă de scoici cu rame dreptunghiulare, este înconjurat la etajul inferior de o coroană de coloane de sine stătătoare legate printr-un antablament cu triglife Curtea grațioasă și austeră a mănăstirii din Santa Maria della Pace ( ) semnifică un nou stil prin aranjarea pilaștrilor săi, iar corul pătrat și absida Santa Maria del Popolo, care a fost reînnoit de Bramante ( ), îl indică de asemenea cu locația și bolta lor S-a ridicat la cele mai maiestuoase creații ale sale mai târziu, în slujba lui Iulius al II-lea Uriașul, puternic conceput palat al Consiliului din San Biagio ( ) a rămas neterminat S-a finalizat clădirea clasică de marmură corintică - Casa Santa din catedrala din Loreto ( ) Dar toate celelalte creații ale lui Bramante au depășit completările sale la Palatul Vatican și noua sa Catedrală Sf Petru Portice cu trei etaje de proporții extrem de elegante cu coloane (logii) înconjoară cele trei laturi ale curții Sf Damaza la Vatican; o imensă nișă semicirculară din fața Belvedereului arată maiestuos, încoronată în vârf cu o colonadă care se deschide spre Marele geniu al lui Bramante s-a manifestat cel mai puternic în noua sa Catedrală Sf Petru, a cărei prima piatră a fost pusă în În cei opt ani în care mai trăia maestrul, patru stâlpi de cupolă au fost completați cu pilaștrii lor canelați, acoperiți cu capiteluri corintice vesele, cu o parte din arcadele și cornișele pe care le poartă și în ramura de sud, atât de mult din cruce a fost făcută după planurile lui Bramante, încât nimic nu a putut fi spart în formele și proporțiile de bază ale părții de mijloc a clădirii principale În rest, cunoaștem proiectele Catedralei Sf Peter Bramante de la publicarea lor de către Geimüller Din ele rezultă cu siguranță că cea mai mare biserică din lume trebuie să fi fost o clădire de tip central pur, cu o cupolă mijlocie care domină peste o cruce echilaterală cu capetele ramurilor rotunjite din interior Primul plan al bazei, în care toate capetele ramurilor crucii sunt încă patrulatere, corespunde imaginii templului de pe o medalie a lui Iulius al II-lea și gravura lui Androuet-Ducerso Patru turnuri de colț magnifice, cu patru laturi, înclinate în sus în etaje, trebuiau să ajute la echilibrarea domului La exteriorul templului, bogat în coloane, doar coloanele înalte de sub cele patru frontoane mijlocii trebuiau să corespundă contururilor calme ale interiorului Pe fundalul Bramantei, dimpotrivă, ramurile crucii, proeminente spre exterior, se termină în semicercuri plate uriașe cu coloane care le ocolesc liber În ambele cazuri, părțile de mijloc ale interiorului bisericii Sf Petru ne umple de nesocotită uimire de puterea lui de a găsi și exprima lucruri mărețe cu castitate și maiestuos Opera lui Leonardo da Vinci În Leonardo da Vinci ( - ), un spirit creativ de foc, cu privirea pătrunzătoare a unui cercetător, cunoștințele și priceperea, știința și voința s-au contopit într-un întreg inseparabil El a adus artele plastice ale noului secol la perfecțiunea clasică Ca gânditor și cercetător, a fost înaintea contemporanilor săi în toate domeniile științelor naturii și mecanicii; și totuși, aparent, toate cercetările științifice, experimentele și desenele din natură pentru el, elev al lui Verrocchio, au însemnat doar lucrări pregătitoare pentru picturile, statuile și diferitele structuri de construcție ale sale Împreună cu anatomia umană și a calului, a studiat perspectiva liniară, aeriană și colorată Dar natura i-a permis și „să privească în cele mai adânci măruntaie ale ei, ca în sufletul prietenului său”, și tocmai această dorință de nestins pentru natură îi inspiră creațiile cu cel mai înflăcărat sentiment artistic Orez Autoportret al lui Leonardo da Vinci Colectarea, examinarea critică, comunicarea și publicarea a peste cinci mii de coli cu manuscrisele lui Leonardo, scrise în principal cu scriere inversă (mâna stângă) și decorate cu desene pe pix, dintre care cele mai importante se află la Institut de France, în biblioteca din Windsor iar în milanese Ambrosiana (Codex Atlanticus) se datorează în principal lucrărilor lui Richter, Ravesson-Mollien, Beltrami, Rouveira și Academiei Lynche „Cartea sa de pictură” („Tratatto della Pittura”), care ne interesează îndeaproape, este formată din foi împrăștiate A fost publicată de Dufresne încă din , dar cea mai bună ediție de pe lista Bibliotecii Vaticane a fost făcută de Ludwig Câteva fragmente din cartea lui Leonardo, care deschide drumuri noi, sunt suficiente pentru a forma un concept despre aceasta: „Pictura este un amestec de lumină și umbră prin toate diferitele culori simple și compuse”, „O mare greșeală este făcută de artiștii care pictează orice obiect rotunjit cu lumină unilaterală de la ei înșiși acasă și apoi utilizați acest model pentru o imagine cu iluminare integrală, așa cum este cazul în aer liber „Artiștii care studiază exclusiv alți artiști, și nu operele naturii, sunt nepoți, nu fii ai naturii, profesori ai tuturor bunilor maeștri Activitățile lui Leonardo ca inginer și inginer hidraulic sunt omise aici Activitățile sale ca artist-arhitect au fost analizate cuprinzător de Geimüller în opera lui Richter Din proiectele de străzi și canale, castele, palate și vile, biserici de tip longitudinal și central, păstrate pe foi separate ale manuscriselor sale, apoi proiectul grandiosului mausoleu și turnul cu cupolă al Catedralei din Milano, pe care le-a mobilat cu Fiole gotice, nimic nu a fost finalizat În majoritatea proiectelor sale, însă, vorbește deja adevărata operă a Renașterii, asociată cu Brunelleschi, Alberti și Bramante, cu care a lucrat la Milano Pretutindeni preferă clădirile de tip central cu o cupolă mijlocie ridicată Toate uimesc prin combinația lor organică de materiale plastice Deja în al doilea volum, l-am apreciat pe Leonardo ca sculptor A fost mai ales pictor și s-a simțit astfel, dar și-a dezvoltat cea mai bogată activitate de desenator Desenele sale pitorești în cărbune și sangvin, desenele sale fragede cu plumb și creion alb, pline de inspirație și viață, desenele în stilou, comparate critic de Berenson, fac parte din schița operelor sale mari de artă și, parțial, sunt lucrări mici de artă în sine Desenul său de peisaj fin scris al unei văi ( ; în Uffizi) înconjurat de înălțimi stâncoase este cea mai veche lucrare a sa supraviețuitor Dar mai pitoresc și poetic este un peisaj mult mai târziu (în Windsor), care descrie modul în care un nor de tunete izbucnește într-o ploaie peste o vale presărată cu case Simplu și sincer, în colecția Bonn din Paris ( ) a fost realizat un desen, imortalizându-l pe trădătorul Bandini, atârnat pe unul dintre ramele ferestrelor Bargello din Florența O plinătate și mai mare de viață artistică respiră într-un desen de mai târziu (la Windsor) cu figura unei fete în goană spre cer, care ar putea fi recunoscută drept Beatrice a lui Dante În primul desen se mai vede izolarea strictă a artei secolului al XV-lea, în al doilea - vederea deja liberă a noului timp Seydlitz le-a atribuit recent lui Ambrogio de Predis o serie dintre cele mai importante desene cu capete de bărbați și femei, pe care chiar și Berenson le-a considerat cele mai bune lucrări ale lui Leonardo Particularitatea lui Leonardo, care reflectă latura ciudată a ființei sale, se reflectă în tranzițiile treptate de la realitatea bizară la capriciile unei imaginații puternice în acele caricaturi, dintre care caricatura cu chel fără dinți, încoronat de frunze, al Adunării Windsor este relativ placuta Dintre desenele portret reale ale lui Leonardo, trebuie remarcat marele său portret al Isabellei d'Este la Luvru, propriile sale portrete, foarte expresive, pictate în sangvin, din care desenul Windsor înzestrează capul fin conturat al maestrului cu lungi păr, cu o barbă mare, primele riduri temporale apropiindu-se de bătrânețe Cel mai bine, totuși, se pot urmări toți pașii artei lui Leonardo prin picturile sale supraviețuitoare În „Cartea picturii” („Libro della Pittura”), el a înălțat-o mai presus de toate celelalte arte și, ca și cuvintele sale, cu aceeași forță și lucrările sale au influențat transformarea picturii În locul șirurilor de structuri paralele în același plan, obișnuite pentru secolul al XV-lea, s-a instalat imediat o grupare mai liberă și mai strictă, preferând o structură piramidală și adâncime crescândă Transferul mai multor planuri de avioane a transformat pictura într-un fragment mai real în profunzime din lumea fenomenelor, iar acest lucru a afectat nu numai fizicitatea mai mare a figurilor din prim plan, ci și îmbunătățirea perspectivei aeriene și liniare a distanțelor Dar un efect pictural mai puternic a fost dat de o modelare nouă, moale, bazată pe clarobscur, adică pe treceri subtile de la lumină la umbră „SfUmato”, sau fuziunea „fumurii” a contururilor cu tonuri locale, a fost adusă la cea mai înaltă perfecțiune „În cele din urmă”, spune Leonardo, „acordați atenție faptului că umbrele și luminile, fără contururi și margini, trec una în alta ca fumul (a uso di fumo) ” Numărul de picturi finalizate de Leonardo este mic, așa cum au subliniat Paul Jovius și Lomazzo încă din secolul al XVI-lea În perioada florentină timpurie ( - ), îngerul din față a apărut simultan în Botezul lui Verrocchio Orez Botezul Verrocchio Academia Florentină, această figură de inspirație internă, despre care Leonardo știa deja că aparținea lui Vasari, precum și mica Buna Vestire a Luvrui, acum recunoscută în general ca autentică și executată în compoziție în spiritul Quattrocento, dar nouă și profund concepută în expresia lui extaz cast Până la sfârșitul aceleiași perioade florentine, atribuim, ca și înainte, împreună cu cei mai mulți cunoscători ai lui Leonardo, o prețioasă subpictură a maiestuos concepută „Adorația magilor” din Uffizi, considerată în mod eronat de unii cercetători a fi o lucrare ulterioară a maestrul Calul care se ridică cu un călăreț pe fundalul imaginii trebuie explicat ca un studiu pregătitor al lui Leonardo, și nu ca o repetare a proiectului pentru o statuie ecvestră Maria stă festiv cu copilul în mijlocul unui peisaj luxos cu ruine Cu adâncă smerenie, în genunchi într-un mod oriental, conducătorii țării răsăritene se apropie de Pruncul ceresc Încântarea de uimire și bucurie stăpânește publicul, exprimându-și starea de spirit cu gesturi extrem de vii și naturale Dimpotrivă, decât în „Adorarea magilor” chiar de Botticelli din același Uffizi, aici nimeni nu se gândește la sine, nimeni nu se gândește la privitor Ceea ce este nou este frumusețea liberă în distribuția maselor, concepută având în vedere profunzime, efectele luminii și umbrei aplicate aici corect și ingenios sunt și ele noi Pe același teren se află tabloul îndrăzneț al lui St Ieronim în Galeria Vaticanului, poate, într-adevăr, a apărut ceva mai târziu Fără îndoială, în prima epocă milană a lui Leonardo ( - ), „Madona în grotă stâncoasă” O grotă cu o intrare îndepărtată, flori individuale care cresc pe pământ și o priveliște romantică în depărtarea văii unui râu mărginită de munți, sunt transmise în spiritul picturii secolului al XV-lea Secolul al XVI-lea este indicat de limbajul desăvârșit al formelor în execuția capetelor și mâinilor a patru figuri, în trupurile goale tinere ale tânărului care se închină Ioan și Micul Mântuitor, pe care mama lui i-a așezat în fața ei pe pământ cu flori sub protecția unui înger; stilul secolului al XVI-lea include și libertatea construcției deja piramidale a grupului și „sfumato”-ul execuției picturale Seriozitatea uimitoare și zâmbitoare în expresiile faciale este sufletul dispoziției lui Leonard Vestea publicată de Malaguzzi că la începutul anilor un tablou similar a fost comandat de Biserica San Francesco din Milano artistului Ambrogio de Predis împreună cu Leonardo, dar a fost executat doar de Leonardo, o atribuim unei copii a Galeriei Naționale din Londra , în care se află exact Ambrogio, ar putea face cea mai mare parte sub îndrumarea lui Leonardo Mai devreme considerăm și copia Luvru, scufundată în „sfumato”, drept comanda originală, realizată pentru biserica amintită, dezvăluind în toate mâna proprie a lui Leonardo În ceea ce privește autenticitatea portretelor din acest timp atribuite lui Leonardo, portrete masculine și minunate feminine de profil în Ambrosiana din Milano, Luvru „Belle ferronnierre” și similare, dar într-o mișcare mai vie a unei tinere cu o hermină pe mână din colecția prințului Czartoryski din Cracovia, încă nu s-a atins unanimitate completă; Ambrogio de Predis și atribuim ambele portrete în Ambrosiana Capodoperele lui Leonardo da Vinci A doua mare lucrare a lui Leonardo din aceeași perioadă milaneză timpurie a fost Cina cea de Taină, o pictură mare în ulei pe perete, păstrată din păcate doar ca ruină, dar recent restaurată tolerabil, în trapeza Santa Maria delle Grazie Orez Poza despre Cina cea de Taină În mintea posterității, această mare operă trăiește mai ales în imaginea în care a fost întruchipată în gravura lui Raphael Morgens ( ) Distanța mare care separă această lucrare de lucrările secolului al XV-lea, așa cum a explicat excelent Wölfflin, este mai clară iese în evidență în toate, dacă o comparăm cu Cina cea de Taină de Domenico Ghirlandaio, scrisă în , la Ognisanti din Florența Figurile individuale ale lui Ghirlandaio nu au fost încă unite în grupuri, iar grupurile nu au fost încă aduse la o unitate de acțiune convingătoare; Ioan, în vechea manieră, se odihnește încă pe pieptul Mântuitorului, Iuda încă stă separat, pe partea din față a mesei, iar sfințenia fețelor, oricât de maiestuoase ar părea unele dintre ele, este încă indicate de halouri deasupra capetelor lor Toate acestea sunt complet schimbate în pictura lui Leonardo Figura înaltă și îndurerată a Mântuitorului, care tocmai a rostit cuvintele: „Unul dintre voi Mă va trăda”, stă în mijloc, ușor deosebită de cele patru grupuri de apostoli, extrem de expresive în mișcare A transmis cu foarte multă pricepere entuziasmul provocat de cuvintele sale în apostoli, situate liber și simetric în șase pe ambele părți ale acestuia Formând grupuri de câte trei, ei se clătină înapoi îngroziți, se aplecă unul spre celălalt, arată spre Mântuitor, își ridică mâinile în jurământ sau se întorc unul către celălalt și către profesor, cerând un răspuns Apostolii, așezați pe partea din față a mesei, unde le-au fost locurile, așezat sau în picioare, se strecoară între tovarășii lor din partea opusă, și numai așa s-a realizat o fuziune strictă a grupurilor, spirituale și trupești, unite de maiestuoșii ritmul liniilor Figurile puternice, vitale, expresive ca caractere individuale ale capului și gesturilor mâinii, sunt combinate extrem de artistic cu un echilibru perfect calculat al maselor Arta creștină nu a văzut niciodată o asemenea combinație între adevărul uluitor al vieții cu cea mai înaltă perspectivă artistică Lucrarea principală a celei de-a doua perioade a Italiei de mijloc a lui Leonardo ( - ) este un portret magistral al Luvru, care se distinge prin tot farmecul unei noi pensule, figura pe jumătate a Mona Lisei, frumoasa soție a patricianului florentin Francesco Giocondo Pe fundalul unui peisaj stâncos îndepărtat, fabulos de fum, ea stă oarecum încordată și dreaptă într-un fotoliu; pe brațul scaunului se sprijină mâna ei stângă, pe care se întinde frumoasa ei dreaptă Nicio cantitate de bijuterii nu sporește farmecul unui corp puternic și voluminos Sprâncenele, la moda vremii, au fost îndepărtate artificial Înfățișarea ochilor ei căprui este castă și în același timp seducătoare, calmă și plină de viață, exprimă demnitate și în același timp viclenie În jurul buzelor ei joacă acel zâmbet dulce, unic, care este cea mai intima trăsătură a lui Leonardo În același timp, Leonardo a lucrat la o schiță pentru un tablou cu Sf Anna, care i s-a poruncit în de către călugării Slujitori ai Sf Annunziata din Florenta Primul desen animat al Mariei stând pe genunchiul drept al mamei sale și ținând pruncul Iisus în poală, gata să-l binecuvânteze pe micul Ioan care se apropie, a fost păstrat, așa cum au arătat Marx și Cook, la Academia de Arte din Londra Al doilea, cartonul modificat, care la un moment dat a stârnit un interes excesiv, a stat la baza unei picturi în ulei de mai târziu a Luvru Aici nu este niciun copil Ioan, iar sfintele femei formează un grup, închis într-o formație îndrăzneață de pruncul Iisus, care, în timp ce se joacă, încearcă cu ajutorul mamei sale să stea călare pe un miel Amplasarea figurilor aproape una lângă alta în prima schiță s-a transformat aici într-o grupare pronunțată a figurilor una în fața celeilalte la intersecții îndrăznețe Fără îndoială că studenții au ajutat la execuția acestui tablou, dar împreună cu Seidlitz credem că maestrul însuși a fost mult mai aproape de execuție decât recunosc unii cercetători Pe de altă parte, noua mare artă a lui Leonardo a apărut în cartonul „Bătălia de la Anghiari” ( - ) Pic Poza Bătăliei de la Anghiari Consiliul orașului Florența i-a însărcinat pe Leonardo și Michelangelo să decoreze doi pereți opuși ai primăriei cu picturi din istoria florentină Dar nici unul, nici celălalt maestru nu a ales evenimente importante și naționale Leonardo a descris bătălia pentru steagul de pe podul de lângă Anghiari, unde florentinii au câștigat o victorie asupra milanezilor în Din păcate, pictura nu a fost niciodată terminată, iar cartonul s-a pierdut iremediabil Doar o mică schiță a mâinii maestrului însuși a supraviețuit Desenul olandez al Luvru, gravură de Edelink, reprezintă un grup de patru călăreți din acest carton; acest grup arată că pictura lui Leonardo se deosebea de toate reprezentările anterioare ale bătăliilor prin transmiterea puternică a confuziei bătăliei învolburate și a furiei uimitoare cu care călăreții se tăiau unul în celălalt și își roade caii Dacă numim și Leda înflorită Leonardo, cartonul pentru care este cunoscut din desenul lui Rafael la Windsor, și zâmbitorul Ioan Botezătorul de la Luvru, în jumătate de cifră, strălucind cu tot farmecul clarobscurului noului ulei pictura, apoi putem finaliza trecerea în revistă a vieții vrăjitorului florentin, dusă în de Francisc I în Franța, unde și-a petrecut ultimii ani în castelul Cloux de lângă Amboise Numărul lucrărilor sale supraviețuitoare este însă mic, dar fiecare dintre ele marchează un pas către eliberarea de restricțiile secolului al XV-lea Orice ar fi atins Leonardo, totul s-a transformat în aur etern valoros în mâinile lui Contribuție la arta lui Michelangelo Buonarroti Michelangelo Buonarroti ( - ) este cea mai puternică figură artistică pe care pământul a purtat-o vreodată Niciodată, nici înainte, nici după el, niciun artist nu a exercitat o influență atât de predominantă și de durată asupra contemporanilor și posterității săi; și deși el, ca model, s-a dovedit a fi fatal pentru următoarea generație, pentru care limbajul formelor sale nu era, ca și pentru el însuși, o necesitate interioară, totuși propria sa măreție datorită acestui lucru ajunge cu atât mai victorios la înainte Operele sale poetice, care nu-și au locul aici, permit să pătrundem adânc în lupta iubirii sale pasionate, exigente, a sufletului singur cu sine, cu Dumnezeul său și cu idealurile artei sale Ca arhitect, Michelangelo a fost inițiatorul tuturor ciudatelor grandioase idiosincratice ale stilului baroc Ca sculptor și pictor, el a fost așa în Renaștere o reprezentare excepțională a unei persoane ca nimeni altul, dar oameni obișnuiți pe care i-a luat pentru picturile și statuile sale, chiar și cu proprietățile lor inerente, transformate imperceptibil în supraoameni și semizei în mâinile sale Forme puternice ale corpului și mișcări puternice, cauzate în exterior de o opoziție îndrăzneață de linii, dar îmbrățișate în interior de aspirații aproape lumești sau chiar în întregime lumești, au apărut din experiențele sale cele mai intime După Phidias, niciun artist nu a putut realiza sublimul la fel de mult ca Michelangelo Ca pictor aspirant, Michelangelo, în al treisprezecelea an de viață, a fost ucenic la Domenico Ghirlandaio; Donatello, la sfârșitul vieții Dezvoltarea ulterioară a tânărului Buonarroti într-un pictor a avut loc în fața frescelor lui Masaccio din Capela Brancacci și într-un sculptor pe antichitățile menționate mai sus din grădina Medici Din acel moment, el a dorit să fie privit doar ca un sculptor Dar soarta l-a condus totuși din nou la pictură Cele mai semnificative lucrări sculpturale ale sale au ajuns până la noi doar parțial finalizate, în timp ce în pictură, impregnat de spiritul său plastic, a lăsat cele mai mari lucrări unite printr-o legătură comună S-a dezvoltat, însă, într-un arhitect, într-o dependență îndepărtată de Bramante și Giuliano da Sangallo, dar în esență independent, datorită sarcinilor care i-au fost prezentate Cele mai vechi sculpturi ale lui arată ghearele unui leu Relieful plat de marmură „Madonna pe scări” din Casa Buonarroti din Florența amintește de maniera încă târzie a școlii Donatello, dar formele puternice ale grupului principal și ale copiilor care se joacă pe scările din față sunt brusc îndepărtate din această școală Relieful superior din marmură „Bătălia Centaurilor” din aceeași colecție, înfățișând o luptă aprigă a oamenilor și centauri puternici și zvelți, ale căror corpuri și mișcări sunt reproduse cu o înțelegere perfectă a materiei, dezvăluie influența directă a reliefurilor antice sarcofage Pic Pictura pe scări pe Madonna În , Michelangelo a locuit în Bologna și a făcut un înger cu un candelabru pe sarcofagul Sf Dominic în San Domenico, apoi figura episcopului Petronius, precum și grupul proaspăt expus al călărețului pe jumătate gol Proculus Acest grup mai clar decât lucrările anterioare dezvăluie limbajul îndrăzneț al formelor caracteristic tânărului maestru, care se află încă sub influența lucrărilor bologneze ale lui Jacopo della Querci Că Proculus este opera lui Michelangelo este insistat și de către Justi, în ciuda lui Frey Makovsky a arătat că modelul pentru înger era vechea zeiță a victoriei păstrată la Luvru Întors la Florența, a executat în marmură pe tânărul Ioan și pe Cupidonul adormit, vânduți în același timp pentru antic Este dificil, însă, să-l recunoaștem pe primul, împreună cu Bode și Carl Justi, în Giovannino al Muzeului din Berlin, iar pe cel din urmă, împreună cu Conrad Lange și Fabrizi, într-un singur articol al colecției din Torino Destul de de încredere rămâne însă Bacchus de marmură goală a lui Michelangelo din Muzeul Național din Florența, prima lucrare pe care a interpretat-o în la Roma Antic și modern, caracteristic maestrului, sunt inseparabil legate în această figură uluitoare, al cărei corp gol este transmis cu o căldură atât de vitală În grupul de marmură al Născătoarei de Dumnezeu suferinde, cu răposatul Mântuitor în sân, care se remarcă printr-o asemenea măreție interioară și împodobește acum biserica Sf Petru, Michelangelo a îmbrățișat cu viziunea sa personală asupra naturii și asupra vieții inimii sale tot ceea ce îi datora școlii lui Donatello din Florența, lucrărilor lui Querci din Bologna și plasticului antic din Florența și Roma Această creație nobilă este încă ușor acoperită de severitatea secolului al XV-lea, dar este deja complet impregnată de aspirațiile caracteristice lui Michelangelo Întorcându-se a doua oară la Florența, maestrul în a primit ordin de la oraș să sculpteze o statuie a tânărului David dintr-un bloc colosal de marmură lăsat de unul dintre predecesorii săi în forma de resturi Acest tânăr colos gol, țintând cu o praștie, a păzit intrarea în Palazzo Vecchio între și , iar acum stă închis în rotonda academiei Figura unui tânăr curajos este realizată cu un simț izbitor al naturii, toate părțile individuale, precum brațele, picioarele, sunt executate cu grijă extremă, iar un cap magnific este însuflețit de o expresie furioasă Reținerea mișcărilor se datorează doar parțial îngustimei acestui bloc; Michelangelo a reușit să extragă forme puternice, puternice, fidele vieții și originale din acest ciot întâmplător După aceste lucrări maiestuos de austere, frumosul grup de marmură a Madonei cu băiatul gol stând între genunchi în Biserica Fecioarei din Bruges și grațiosul relief rotund cu Madona și doi băieți din Muzeul Național din Florența arată echilibrul calm și stilul frumos al secolului al XVI-lea în opera plastică a lui Michelangelo Dar apoi prima mare sarcină picturală i-a revenit În , orașul natal i-a dat execuția unui tablou de luptă din istoria florentină pe peretele sălii consiliului orașului, situat vizavi de pictura începută de Leonardo Michelangelo a ales să atace din neatenție soldații care fac baie în bătălia de la Cascina Nu era pe cale să pretindă confuzia bătăliei El a căutat clar să prezinte în cele mai nobile imagini ale fiecărei persoane, ale fiecărui grup și să transmită diversitatea, naturalețea și entuziasmul mișcărilor Toți acești oameni puternici sunt animați de un singur sentiment de teamă de apropierea pericolului, de o singură dorință de a fi mântuiți Lucrarea lui Michelangelo pe carton a fost întreruptă în de chemarea sa la Roma, dar chiar și în forma ei neterminată a devenit o școală pentru întreaga lume Cea mai bună idee despre grupurile individuale ale acestei lucrări care a dispărut fără urmă ne sunt date de gravurile pe cupru ale lui Marcu Antoniu și Agostino Veneziano Frumosul relief al Madonei de la Academia de Arte din Londra și tabloul rotund din Uffizi, acesta, poate, singurul tablou de șevalet al lui Michelangelo, sugerează deja prezența cartonului cu soldați care fac baie Madona se așează în genunchi în fața lui Iosif și își întinde brațele înapoi pentru a primi pruncul de la el peste umărul drept, iar membrii ei puternici sunt arătați prin plasarea lor în direcții opuse; același lucru trebuie remarcat în ceea ce privește statuia de marmură neterminată a apostolului Matei al Academiei Florentine, înfățișată într-o cotitură îndrăzneață, ascuțită Victoria liniei asupra masei imobile înseamnă în acest caz victoria spiritului asupra corpului și deja aici începe acel stil al lui Michelangelo în transmiterea mișcării, care a purtat cu el întreaga lume Opera lui Michelangelo la Roma Stăpânul era la apogeul dezvoltării sale când Iulius al II-lea l-a chemat la Roma și i-a dat execuția mormântului său, care nu a fost niciodată complet terminat Dar deja în , papa l-a chemat la Bologna și a poruncit, în loc de o piatră funerară cu imaginea sa postumă, să-i facă statuia din bronz în poziție de șezut și vie, pentru portalul bisericii Sf Petronius După doi ani de muncă, această lucrare a fost finalizată, dar a împărtășit soarta tuturor lucrărilor de bronz ale lui Michelangelo și a murit prematur La Roma, în , Iulius i-a încredințat creatorului cărții Soldații care fac baie cel mai important monument de pictură în frescă, tavanul Capelei Sixtine din Vatican, care a devenit principala lucrare a lui Buonarroti datorită unității sale puternice de proiectare și execuție Se pare că Papa a avut motive să-și abandoneze monumentul în timpul vieții în favoarea acestei creații unice, care a stârnit uimirea întregii Rome când capela a fost sfințită de Ziua Tuturor Sfinților în Michelangelo primul dintre toate au împărțit bolta plată în câmpuri separate care au intrat în cadrul încadrării arhitecturale, dezvoltate, totuși, nu destul de consistent Din cele nouă câmpuri ale tavanului, cinci mai mici sunt mobilate cu figuri de tineri goi așezați în diverse ipostaze, care atârnă scuturi de bronz pentru a le decora cu verdeață de stejar, emblema Rovere Patru câmpuri mari între ele ocupă toată lățimea tavanului Imaginile tuturor celor nouă câmpuri sunt preluate din povestea creării lumii și din povestea lui Noe Puternice figuri de profeți și sibile stau pe versanții bolții spre ziduri Patru colțuri mari îi înfățișează pe Judith și Holofernes, David și Goliat, șarpele de bronz și execuția lui Haman Săgețile bolții și câmpurile semicirculare de deasupra ferestrelor îi înfățișează pe strămoșii lui Hristos în grupuri familiale domestice, intime Legătura internă a acestor tablouri este clară Vedem tânăra rasă umană în lanțurile păcatului lor, sub jugul pedepsei și cu speranța eliberării Fiecare dintre cele nouă picturi ale „Creării lumii”, situate pe lățimea tavanului, are propria sa perspectivă Începând cu imaginile din viața lui Noe de pe partea (fostei) intrări, cu care Michelangelo a început să picteze, și terminând cu zilele creației pe partea altarului, dimensiunea figurilor crește, compoziția devine din ce în ce mai simplă și mai clare pentru vizionare, alături de aceasta, tinerii decorativi devin din ce în ce mai mari, și așezați deasupra lor profeți și sibile Că aici a existat un calcul al maestrului pentru o vedere în perspectivă mai convenabilă a întregului tavan din partea laterală a intrării, a arătat recent Justi și a fost bine confirmat de Steinman Wölfflin a făcut mai întâi observația corectă că picturile din mijloc și figurile care le însoțesc se îmbunătățesc în aceeași direcție în bogăția și noutatea mișcărilor lor, în amploarea, maturitatea și tandrețea picturii lor, astfel încât dezvoltarea ulterioară a lui Michelangelo în cele mai intime curbe din continuarea acestei lucrări este dincolo de orice îndoială Din cele nouă tablouri de pe tavan, trei care îl înfățișează pe Noe sunt încă destul de apropiate de stilul cartonului Soldaților care fac baie; la trecere există o compoziție, remarcabilă ca forță și echilibru, cu două momente - Căderea și Alungarea din Paradis Tabloul „Crearea Evei” arată deja un nou tip de înțelegere a întorsăturii figurilor într-o dependență clară de pozițiile lor: Adam este înclinat, iar Eva înflorește în spatele lui Creația lui Adam este marcată de creativitate puternică, unde Atotputernicul care se repezi cheamă la viață primul om din praful pământului, parcă prin puterea magnetismului, întinzându-i o mână dreaptă imperioasă cu degetul arătător întins Celelalte trei imagini reprezintă primele zile ale creației cu Creatorul care se repezi prin univers, maiestuos în gesturile sale Urmează numeroase imagini cu profeți și sibile puternice, atinse de viața trupului și a spiritului, ale căror caracteristici variate se îmbină cu frumusețea, sfințenia exuberantă; sunt urmați de tineri, de nedescris în diversitate și noblețe, plini de forță și mișcare, de dragul decorativității tavanului, fiecare este retras într-o imagine independentă Strămoșii străvechi ai Mântuitorului în cofraje și lunete, în noua lor reproducere cotidiană în pictura de tavan, personifică calmul spre deosebire de mișcarea furtunoasă, pur și simplu umană spre deosebire de supraomenesc și divin Înainte de această creație, nu se poate acorda starea de spirit a bisericii, dar este plină de măreția și sfințenia acelei Zeități, care l-a creat pe om după chipul său Cu Leon X ( - ) Michelangelo nu a avut noroc De la fațada San Lorenzo din Florența, concepută ca un schelet pentru multe statui, nu a ieșit nimic din asta „Tragedia” mormântului lui Iulius al II-lea a mers pe drumul său Doar trei statui de marmură terminate și patru neterminate ale acestei epoci vorbesc despre entuziasmul cu care atunci Michelangelo s-a dedicat acestei lucrări Doi dintre sclavii înlănțuiți care trebuiau să decoreze pilaștrii piedestalului, conform lui Brockhaus simbolurile biblice ale captivității omului pe pământ, se află la Luvru, la Paris Sclavul „epuizat” aparține mai ales celor mai incitante și sincere lucrări ale stăpânului Grunwald a arătat că unul dintre acești sclavi a fost conceput după figura anticului Narcis Statuia principală a etajului superior, Moise, ocupă acum un loc în mijlocul monumentului de la San Pietro in Vincoli din Roma, complet simplificată și finalizată în Gata să răsară și să lovească poporul apostați cu tunetul mâniei sale , alesul lui Dumnezeu stă cu tablele legământului Această imagine a lui Michelangelo, înzestrată cu o viață spirituală și trupească excesivă și cu o pricepere nemaiauzită, a câștigat-o din marmură Aceste statui transmit în mod inimitabil starea de spirit înfățișată nu numai de expresiile faciale, ci și de mișcările corpului și, odată cu ele, grupul construit cu îndrăzneală „Victoria” din Muzeul Național din Florența și puternicul Hristos gol din marmură țintuit pe cruce în Santa Maria sopra Minerva din Roma Lucrări ale lui Michelangelo sub Clement al VII-lea Sub Clement VII ( - ), Michelangelo a convocat „Noua Trezorerie”, adică mormântul Medici din San Lorenzo din Florența, prima sa creație arhitecturală cu adevărat finalizată Aici stau, una lângă alta, pietrele funerare ale lui Giuliano și Lorenzo Medici, iar lângă cel de-al treilea zid se află neterminat, înzestrat cu o deosebită vitalitate a Maicii Domnului între Sfinții Cosma și Damian, făcut de ucenicii săi Capela este o încăpere cu patru laturi, cu o cupolă falnică, așa cum ar fi, suspendată Împărțirea pereților în două niveluri prin pilaștri corinteni și nișe încoronate cu vârfuri semicirculare dă încă impresia unui stil clasic, deși Michelangelo a dat proporțiilor pecetea noii sale vieți Într-o alianță inextricabilă cu arhitectura se află sculptura capelei Pereții din spatele pietrelor funerare par a fi un plus necesar pentru ele Figurile ideale ale ambilor conducători stau deasupra sarcofagelor lor în nișe de perete încadrate de pilaștri dubli Giuliano stă cu capul descoperit într-o ipostază de așteptare, cu ștafeta generalului în genunchi și privește în altă parte Lorenzo stă într-o cască, sprijinindu-și bărbia cu mâna stângă, „il pensoso”, cufundat în gânduri Și mai semnificative și mai dramatice sunt figurile goale ale celor patru momente ale zilei, sprijinite pe arcurile joase ale capacelor sarcofagelor: ele, după cum a subliniat Brockhaus, sunt simboluri bisericești cunoscute într-un imn ambrosian Datorită cunoștințelor sale anatomice, Michelangelo a reușit tocmai în aceste figuri să folosească capacitatea membrilor corpului de a se deplasa la limita extremă și de a reînvia corpuri puternice numai datorită contrastelor mișcărilor Și cât de adevărat, în același timp, oboseala nesfârșită din Crepusculo (Seara), trezirea grea a Aurorei la picioarele lui Lorenzo, forța mișcărilor Zilei neterminate și inconștiența somnului profund și fără vise al celebrului Noaptea pare adevărată Și cu toată emoția, cât de frumoasă este pacea care pătrunde aceste imagini și le unește într-o singură clădire clasică cu statui de domnitori, sub care sunt amplasate pe laterale Pic Mormântul Medicilor Domnia lui Paul al III-lea ( - ) acoperă ultima mare perioadă a activității artistice a lui Michelangelo, care acum s-a întors la Roma pentru totdeauna Până în , a lucrat la un tablou colosal al Judecății de Apoi, pe care a decorat peretele altarului Capelei Sixtine Jos în stânga, morții se ridică din sicrie, jos în dreapta, clasicul purtător de umbre Charon, ca în poezia lui Dante, alungă sărmanele suflete din canoea lui până la malul iadului cu lovituri de vâslă Deasupra în nori, la mijloc, este Hristos, a cărui măreție se exprimă mai mult prin puterea trupului Său și prin tăria grea a gestului Său respingător decât prin expresia feței Mulțimi furtunoase și dese îl înconjoară cu martiri În stânga, cei răscumpărați se înalță spre cer, trăgându-se cu dragoste unul pe celălalt În dreapta, condamnații, învârtindu-se sălbatic, cad în iad Ca artist, maestrul a trebuit să se ocupe aici în principal de conectarea unui număr imens de figuri goale, impunătoare în mișcările lor, în grupuri dintr-o singură acțiune grandioasă; tocmai în mișcările în masă ale corpurilor goale a constat noutatea conceptului acestei lucrări și numai pentru că majoritatea acestor figuri magnifice se înalță liber în aer, mișcările lor nu au aici altă justificare decât cele anatomice Din păcate, părți din hainele pictate ulterior au încălcat impresia inițială a unei imagini uriașe Cine vrea să se certe cu un geniu? Nu a lipsit niciodată atitudinea negativă față de imagine, dar aceasta este și rămâne una dintre cele mai sublime creații ale mâinilor umane Ultimele fresce ale lui Michelangelo ( - ) sunt „Răstignirea Sf Petru” și „Apelul Sf Paul” în „Capela Paolina” din Vatican Singura impresie în termeni de dramă puternică, incitantă, care face posibilă înțelegerea mișcării turbulente corespunzătoare în cer și pe pământ este în special „Conversia Sf Paul " Recent sculptural lucrări ale lui Michelangelo, cum ar fi: figurile lui Rahela și Lea de ambele părți ale lui Moise pe monumentul lui Iulius al II-lea din San Pietro in Vincoli din Roma, finalizate mai târziu abia în și încă respirând cu particularitățile stilului maestrului , cu toate acestea, grupuri deja îmbătrânite, neterminate ale Dispoziției în mormântul din catedrala din Florența și din Palazzo Rondanini din Roma, ele dezvăluie totuși declinul puterilor creatoare ale maestrului, în timp ce bustul lui Brutus care a apărut puțin mai devreme în Muzeul Național din Florența încă aparține lucrărilor sale perfecte Restul lucrărilor ulterioare ale lui Michelangelo includ desene magistrale cu subiecte mitologice la Windsor, dedicate preferatului său Tommaso Cavalieri, și faimosul desen al Răstignirii, păstrat doar într-o copie de la Oxford, prezentat de acesta prietenei sale, poetesa Victoria Colonna În acest moment, Michelangelo era ocupat în principal cu întreprinderi mari de construcții care nu necesitau propria sa execuție Incomparabila Capela Medici a fost urmată de Biblioteca Laurențiană, construită în la Florența, tot pentru Clement al VII-lea Holul de intrare cu scări, cu coloanele pereche împinse în pereți, nișe de perete, ale căror frontoane arcuite plate sunt susținute de pilaștri în formă de hermă, cu scara sa triplă, mobilată cu balustradă doar în partea de mijloc, unde treptele sunt rotunjite, este prototipul tuturor clădirilor baroc În niciuna dintre celelalte structuri ale sale arhitecturale, Michelangelo nu a fost la fel de liber ca în aceasta și tocmai din acest motiv a devenit, după cum a arătat Rigle, piatra de temelie a stilului baroc Cu toate acestea, cât de mult sentiment în alegerea formelor și proporțiilor nobile se reflectă nu numai în holul principal al bibliotecii, ci și în acest hol Clădirile arhitecturale ale lui Michelangelo La Roma, Michelangelo a întocmit apoi un proiect pentru o nouă Piață a Capitoliului magnific, cu Palatul Senatorului în spate, mobilată în dreapta și în stânga intrării cu scări, cu Palatul Conservatorului în dreapta, Muzeul Capitolin în stânga și cu o statuie ecvestră antică a lui Marcus Aurelius în mijloc Această zonă este în fața noastră cu mult înainte de finalizarea ei pe o gravură publicată de Michaelis în Toate cele trei clădiri în legătură fac o impresie puternică specifică doar lor Remarcabile sunt șirurile de pilaștri corinteni puternici care ies ca lisen, unind ambele etaje principale ale tuturor celor trei fațade; coloane interesante interesante, decorate cu capiteluri de design ionic nou inventat, care stau lângă stâlpii din galeriile deschise ale etajelor inferioare ale ambelor clădiri laterale; Caracteristici sunt frontoanele plate arcuite ale ferestrelor, decorate cu scoici Pretutindeni puterea cornișelor proeminente și a părților despărțitoare corespunde ideii principale unice a maestrului Aceasta este urmată de adaptarea sa remarcabil de rezonabilă a termenilor lui Dioclețian sub biserica Santa Maria degli Angeli și mai târziu, deja în , Porta Pia a sa, a cărei latură interioară are deja frontoane rupte, ca în baroc Dar toate aceste structuri rămân la umbră înainte de proiectul Catedralei Sf Petru Deja sub conducerea lui Bramante, Baldassare Peruzzi și Antonio da Sangallo cel Tânăr au lucrat la construcția acestuia După Bramante, marele pictor Rafael a preluat construcția, reatașând clădirea longitudinală de clădirea de tip central Alături de Rafael, la început, a participat bătrânul Giuliano da Sangallo (d ); Peruzzi și tânărul Antonio da Sangallo (d ) au continuat să lucreze sub el până la moartea sa Acesta din urmă a primit atunci conducerea principală, iar abia după moartea lui Antonio marele Michelangelo a fost numit, de la ianuarie , principalul constructor al Catedralei Sf Petru Cu fervoare tinerească, s-a pus pe treabă, s-a întors din nou la tipul strict central de clădire și a declarat că oricine se abate de la planurile lui Bramante se va îndepărta de adevăr Dar a simplificat planul, a întărit masele, a întocmit un plan pentru un templu cu cinci cupole cu patru cupole inferioare, dintre care doar două au fost finalizate ulterior și a instalat o cupolă mijlocie înaltă, bogată în ferestre tamburul căruia, ca felinarul de deasupra lui, este înconjurat de șaisprezece perechi de coloane, puternice și cu atât de impresionantă și de frumusețe care au stat în puterea unui maestru inimitabil În exterior, el și-a asumat o dezmembrare puternică, uniformă, prin pilaștri cu o fâșie de mansardă în vârf, care era realizată pe spatele templului, iar pe fațadă era un pridvor maiestuos cu coloane Ar putea apărea o imagine maiestuoasă a clădirii, exprimată plastic Abia sfârșitul secolului a văzut sfârșitul cupolei; altfel totul a ieșit diferit după aceea Când Michelangelo a murit în , contemporanii săi au simțit că lumina marii arte s-a stins Posteritatea de secole a petrecut eforturi zadarnice pentru a disemina și a universaliza limbajul său artistic extrem de personal Creativitate Fra Bartolomeo Bartolomeo del Fattore, în viața lui Baccio della Porta, ca călugăr dominican numit Fra Bartolomeo ( - ), a fost un pictor excepțional Ca atare, însă, a aparţinut finaliştilor noii direcţii Cu toate schimbările sale de stil, legate de apariția lui Leonardo și Michelangelo la Florența ( - ), cu călătoria sa la Veneția ( ), poate și cu o călătorie la Roma ( ), el a rămas întotdeauna un războinic exaltat al Dumnezeu, purificat și luminat datorită învățăturilor și martiriului prietenului său Savonorola ( ) Intrând în mănăstirea San Marco din Florența ( ), s-a retras din toată agitația pământească și, ca un anume Fiesole al timpului său, nu știa nicio altă deșertăciune, cum să pregătească un loc ferm pentru domnitorii și sfinții creștinilor raiul în deplină demnitate și maturitate a imaginilor umane în bisericile patriei sale toscane Liniile consacrate, pure ale frumuseții îmbracă imaginile sale puternice, fidele naturii; o flacără sfântă calmă strălucește în ochii întunecați ai fețelor sale remarcabil de bine conturate; în grupurile sale domină o construcție piramidală, echilibrată Întărind, însă, tonul culorilor deja puternice și claritatea clarobscurului, pentru care, de fapt, este concepută compoziția celor mai mature tablouri ale sale, a acționat la Florența, după plecarea lui Leonardo, ca colorist inovator Profesorul său a fost Cosimo Rosselli Dintre colegii săi, Mariotto-Albertinelli ( - ), prietenul, aliatul și tovarășul său, se remarcă cu întreruperi, până în Lucrarea principală a perioadei timpurii a lui Bartolomeo este o frescă mare a Judecății de Apoi, transferată de la Santa Maria Nuova la Uffizi, la Florența Doar jumătatea superioară a tabloului ( ) îi aparține lui Bartolomeo, el a comandat ca jumătatea inferioară să fie executată de Albertinelli, în anul ( ) de la intrarea sa în mănăstire Cât de simplu se întâmplă încă totul în această curte mondială, în comparație cu opera gigantică a lui Michelangelo, și totuși cât de mult depășește metodele obișnuite din secolul al XV-lea! Semicercul apostolilor așezați pe nori, peste care Mântuitorul stă pe un tron cu mâna dreaptă ridicată, cu capete de serafimi fluturați în jurul lui, este îndepărtat adânc în compoziție printr-un ritm neted al liniilor, iar figurile maiestuoase a apostolilor sunt dispuse în perechi astfel încât între ei să fie vizibilă legătura exterioară și spirituală Pic Fresca Judecății de Apoi În primii ani ai vieții sale în mănăstirea Fra Bartolomeo, a decis să fixeze masa de chipuri noi pe care le-a întâlnit doar în desene delicate pe pix, dintre care majoritatea au fost păstrate în Uffizi La sfatul superiorului său, în , a revenit însă la pictură Felul său din acea vreme este caracterizat de „Viziunea Sf Bernard" la Academia Florentină; Maria și sfânta se înfruntă în profil complet; hainele lor zac liniştite; Leonardo amintește de ceața peisajului Schimbarea de stil a lui Bartolomeo după călătoria venețiană este arătată de retablourile sale - „Sfântul Interviu” din Catedrala Sf Martin și apariția lui Dumnezeu Tatăl peste două sfinte femei în Muzeul Lucca Deja goliciunea îngerilor-copii, rotunjimea blândă a trupurilor lor și, în cele din urmă, culorile saturate cu aur fierbinte, disting aceste picturi de lucrările sale anterioare Pentru dezvoltarea ulterioară a lui Bartolomeo ca florentin, sunt importante unele dintre retablourile sale, impregnate de o înțelegere extrem de îngustă a spațiului, deoarece în ele, în locul unui fundal peisagistic, se află o biserică, sub formă de nișă, în față dintre care îngerii înălțători aruncă înapoi vălul baldachinului peste Maica Domnului așezată pe tron Perspectiva liniară strict desenată a acestor picturi corespunde clarității consecvente a luminii amplificate pitoresc care cade dintr-o parte Principalele lucrări de acest fel se află în catedrala din Besancon, în Luvru din Paris, în biserica Sf Mark și la Palazzo Pitti din Florența Ultima schimbare a stilului maestrului, care l-a condus la o selecție și mai proeminentă a figurilor individuale, precum și la o independență mai distinctă a mișcărilor lor în sensul școlii romane, se reflectă, de exemplu, în sincer, bogat în figuri Madonna della Misericordia în Pinacoteca din Lucca, în sa St Marche în Palazzo Pitti, precum și în frumoasele sale familii sfinte din Palazzo Corsini roman (Național galerii) și Colecția Cook din Richmond O impresie deosebită o face Prezentarea Domnului în în Muzeul Curții din Viena prin puterea calmă a figurilor sale Surprinzător de captivant cu limbajul său ritmic, dar intern liber al semnelor „Hristos Înviat printre evangheliști” din Palatul Pitti Uimitoare în compoziție și viață interioară este Plângerea lui Hristos din aceeași colecție Două figuri ale apostolilor, adăugate de unul dintre discipolii săi „pentru a restabili echilibrul grupului”, sunt din nou înlăturate din fericire Datorită libertății cu care compoziția și starea de spirit sunt combinate, această pictură și-a păstrat puterea de persuasiune până în zilele noastre Orez Hristos cel Înviat dintre evangheliști Fra Bartolomeo nu aparținea numărului de maeștri atotcuprinzători, dar ca pictor a adus multe pentru unitatea interioară a desenului și a culorilor, a formei și a conținutului Rafael - primele lucrări Raphael Santi ( - ), cel mai cunoscut dintre pictorii italieni În cele mai îndepărtate cercuri ale umanității iubitoare de artă, creațiile sale sunt considerate receptacolul tuturor perfecțiunilor artistice, în ciuda negării care vine din când în când din partea celor care sunt înclinați altfel În plus, istoria comparată a artei trebuie să recunoască faptul că lucrările scrise de mână din timpul său matur, în care natura este indisolubil îmbinată cu simțul frumosului, aparțin celor mai pure și mai nobile opere de artă din toate timpurile, Rafael nu era dotat , ca Michelangelo, cu o originalitate artistică puternică La început, s-a dezvoltat în cea mai strânsă legătură cu profesorii săi Dar de îndată ce s-a găsit, numeroase comenzi l-au forțat să pună în circulație sub masca lucrărilor sale munca de student, pentru care doar in unele cazuri a realizat schite În ciuda acestui fapt, este încă uimitoare multitudinea de lucrări scrise de mână pe care le-a dat, după ce a trăit doar de ani Raphael a devenit mai târziu arhitect, datorită legăturilor cu Bramante și Peruzzi Ca sculptor, el rămâne discret, deși a lucrat în marmură și bronz Pictura era vocația sa originală și adevărată Este de la sine înțeles că tânărul Rafael a fost elevul său până la moartea (în ) a tatălui său Giovanni Santi la Urbino Că s-a mutat apoi în atelierul lui Timoteo Viti (della Vita), care în s-a stabilit la Urbino Acest lucru nu este contrazis de dezvoltarea sa din tinerețe, așa cum a arătat Gronau, aparent fiind în legătură cu numele unuia dintre principalii studenți ai tatălui său și al tovarășului său din atelierul lui Viti, Vangelista di Andrea di Meleto, împreună cu care în a a pictat altarul din Citta di Castello Abia în , după ce Pietro Perugino s-a întors la Perugia, a intrat în atelierul acestui pictor și a devenit studentul său zelos Când Perugino s-a mutat la Florența în , Rafael a devenit prieten atât de apropiat cu Pinturicchio, care urma să-și execute frescele la Siena, încât ambii maeștri nu au neglijat să se folosească ocazional de desenele celuilalt În toamna anului , Rafael a plecat la Florența, dar fără a-și părăsi complet activitățile din Perugia; în , Iulius al II-lea l-a chemat la Roma, care de atunci i-a devenit patria natală Nu putem fi de acord cu Morelli și cu cei mai apropiați adepți ai săi că Raphael și-a pictat picturile mici, St Mihail la Luvru, Cele Trei Grații din Chantilly și Visul cavalerului din Galeria Națională din Londra, încă la Urbino, în , sub conducerea lui Timoteo Limbajul formei acestor picturi mici ni se pare prea matur pentru asta Mai degrabă, împreună cu Seydlitz și alții, pot fi atribuite primei perioade florentine a maestrului Primele lucrări reale ale lui Rafael care au supraviețuit până în vremea noastră, considerăm picturile sale de stil strict peruginian Faptul că uneori i se adaugă aluzii la Franch se explică prin medierea lui Timoteo Alături de primele Madone ale Muzeului din Berlin se află atrăgătoarea Madona Conestabile, remarcabilă prin peisajul său de iarnă, în Ermitaj, din Sankt Petersburg Dintre cele trei retablouri mari, care sunt cele mai bune lucrări ale lui Rafael din perioada timpurie, „Răstignirea” colecției Mondei din Londra dă încă impresia de a repeta în dimensiuni reduse marea Răstignire a lui Perugino din Santa Maria Maddalena din Florența, în timp ce celebra „Încoronarea Mariei” a Galeriei Vaticanului prin corp de literă și, conform diferitelor caracteristici ale figurilor individuale, merge mai departe decât Perugino Cea mai remarcabilă dintre aceste lucrări este încă frumoasa „Brodandă” din Brera din Milano, scrisă în Semnificația sa independentă devine și mai convingătoare, deoarece Berenson a demonstrat că o imagine similară a muzeului din Caen nu îi aparține lui Perugino și, prin urmare, ar trebui considerat nu un prototip, ci o imitație a unui tablou din Brera Reprezentarea simetrică a lui Iosif și a Mariei în prim-planul unui pătrat mare, în adâncul căruia se înalță un templu renascentist, separat de grupul principal și de figurile care îl însoțesc până la înălțimea capului, datează însă din „Transmiterea cheilor” a lui Perugino „în Capela Sixtină Dar frumusețea liniștită a fețelor descrise, izolarea calmă a compoziției și culorile bogate și fierbinți care disting imaginea sunt deja cea mai intima trăsătură a lui Rafael Pic Încoronarea Mariei În Florența, tânărul Urbino a fost influențat în primul rând de Masaccio și Donatello, Leonardo și Fra Bartolomeo Fresca lui Rafael din care înfățișează o viziune în San Severo din Perugia urmează Judecata de Apoi a lui Bartolomeo nu numai în imaginea unui semicerc magnific de sfinți pe nori, ci și în poziția și aranjarea hainelor Mântuitorului așezat solemn la mijloc pe nori Partea de jos a imaginii a fost completată de bătrânul Perugino Un relief al lui Donatello se învecinează cu un mic Sf Gheorghe cu o suliță pregătită în Ermita din Sankt Petersburg, iar el este urmat de un mic Sf Gheorghe în Luvru, cu o sabie ridicată Influența lui Leonardo este arătată de portretele timpurii ale cuplului din Palazzo Pitti pe fundalul unui peisaj, care, deși nu îi înfățișează pe Angelo Doni și soția sa, așa cum a demonstrat Davidson, sunt totuși lucrări de încredere ale lui Rafael Desenul său în stilou pentru portretul unei femei din Luvru sugerează, evident, și o cunoaștere cu Mona Lisa a lui Leonardo În portretul expresiv al „Donnei Gravida” din Palatul Pitti și în portretul visător al lui însuși din Uffizi, joacă blândul clarobscur al lui Leonardo Pe același pământ au crescut Madonele și Sfintele Familii Rafaeliene, creațiile ideale glorificate ale timpului său florentin În cadrul pur familiei, uneori chiar casnice, madonele florentine de mai devreme, el și-a exprimat maternitatea pământească simplă și, în același timp, le-a ridicat în propriul său tărâm al frumuseții, unde ceresc și pământesc se îmbină Cât de strict iese în evidență solemnă Madonna del Granduca, din Palatul Pitti, pe un fundal întunecat, cum Madonna Tempi din Pinacothek din München își îmbrățișează cu blândețe copilul pe fundalul unui cer strălucitor, în ce mișcare vie Madona din Berlin Coloana Muzeului, ocupată cu lectura, stă pe fundalul unui peisaj vesel, iar copilul strângându-și nerăbdătoare sânii Madonele devin mai adânci în gânduri, permițându-l pe micuțul John ca partener de joacă În aceste imagini minunate, creaturi libere a noii ere, inspirată de „Madona în grota stâncoasă” a lui Leonardo, Madona apare în plină creștere, mai ales într-o construcție piramidală, cu un prunc, printre un peisaj bogat, decorat cu flori în prim plan Madona în sânul naturii din Muzeul Curții din Viena, Madona cu cirediul din Uffizi și Frumoasa grădinară din Luvru, cărora li se alătură Ermitul Madonna Alba în trecerea la epoca romană, sunt cele mai perfecte lucrări ale acest fel Sfintele Familii ale Madonei sunt transformate datorită prezenței lui Iosif Astfel, de exemplu, idile vesele reprezintă Sfânta Familie sub un palmier din Bridgewater Now, Londra, și o micuță și drăguță Sfântă Familie cu un miel în Muzeul Prado din Madrid, motivul principal al căruia este încercarea băiatului Isus de a plimbare pe un miel - luat din cartonul Leonard din St Anna Orez „Madonă cu un carduan” Formarea creativității lui Rafael Influența lui Fra Bartolomeo este indicată de picturile de altar florentine ale lui Rafael, care au dimensiuni mai mari, și anume, folosirea baldachinelor, sub care Madonele stau printre sfinți Încă în invenție semi-umbriană este, totuși, altarul domnului Pierpont Morgan din New York Madonna of the Ansidee a London National Gallery, încă umbriană în dispoziție, este scrisă mai transparent Deosebit de expresivă este „Madona sub baldachin” din Palatul Pitti, finalizată ulterior de mâinile studenților Tot ce a învățat Rafael în acest moment de la Michelangelo este arătat de ultimul său tablou florentin, marea Înmormântare a Galeriei Borghese din Roma Tensiunea trupurilor bărbaților care îl poartă pe Mântuitorul la sicriul din stânca din stânga este mai pronunțată decât cea spirituală durerea celor implicați Motivul mișcării soției, așezat în dreapta pe pământ și ridicând Madona, a fost inspirat de Madona lui Michelangelo din Uffizi Capetelor tipice le lipsește căldura unei vieți personale pline Imaginea este mai mult gândită decât simțită Orez Frescuri Stanza deliu Segnatura La Roma, maestrul în vârstă de de ani s-a confruntat cu cele mai înalte sarcini Iulius al II-lea i-a încredințat decorarea a trei camere (gări) ale Vaticanului, iar chiar în momentul în care Michelangelo picta tavanul Capelei Sixtine, Rafael a decorat ( - ) Stanza della Segnatura de mijloc cu fresce nemuritoare, în care propriul său stil monumental inerent, bazat pe un echilibru clar, fidelitate față de natură și frumusețe Pe cei patru pereți și în arcade există imagini simbolice ale celor patru forțe mondiale ale spiritului, și anume teologia, filozofia, jurisprudența și poezia Dintre cele patru figuri feminine așezate pe tronuri în săgețile bolții, care au personificat pentru totdeauna aceste forțe, sublima figură înaripată a poeziei a fost imprimată în mod deosebit și de neșters în memoria posterității Dintre cele patru compoziții din pânzele arcadelor, explicând aceste alegorii cu evenimentele legendei sacre Căderea arată pentru prima dată în Raphael un maestru care este complet fluent în transmiterea unui corp gol și mișcările acestuia Patru compoziții mari de perete, în care interpreți vechi și noi au investit un sens prea misterios, au devenit un tip de compoziții simbolico-istorice maiestuoase ale „Colecțiilor” Teologia este personificată sub forma unor domni cerești într-o maiestate calmă așezați pe nori, în timp ce reprezentanții bisericii pământești adunați dedesubt pe o terasă larg deschisă schimbă animat opinii Semicercul de nori cu reprezentanți ai patriarhilor și sfinților așezați pe ambele părți ale Sfintei Treimi este doar o repetare mai largă și mai profundă într-o nouă formă a unei lucrări similare a lui Rafael la Perugia Dar că art cu care ansamblul pământesc este împărțit în două grupe corespunzătoare pe laturile tronului cu o ostensie, acea libertate aparentă deplină, în interior închisă de cea mai strictă simetrie, apoi acel ritm de linii în mișcări care se dezvoltă în legătură cu un minunat simț al spațiului nu numai de la stânga la dreapta, ci și în profunzimea imaginii, în cele din urmă, faptul că fiecare imagine este înzestrată cu cea mai înaltă frumusețe și artistic necesară în spațiul care i-a fost alocat - toate acestea păreau atunci noi și unice în felul său și a rămas exemplar până astăzi Pictura de pe peretele opus reprezintă filozofia și este cunoscută drept „Școala din Atena” Întâlnirea solemnă a filozofilor, printre care se remarcă Platon și Aristotel, are loc într-o clădire maiestuoasă, care amintește de magnifica vedere interioară a Catedralei Sf Peter despre proiectul lui Bramante, poate proiectat cu ajutorul lui și unind ambele jumătăți ale colecției Grupurile separate sunt echilibrate aici între ele chiar mai liber decât acolo, dar metodele de împărțire a spațiului cu linii frumoase care coincid cu contururile naturale ale figurilor și aici, în toată mișcarea vie, imaginile domină ca rima și metru în vers, exprimate în cuvintele cele mai potrivite Ceilalți doi pereți, cu ferestre în ei, prezentau o nouă dificultate pentru artist, dar Rafael, plasând Parnasul vesel sub „Poezie”, pe care o explică, și înfățișând „Jurisprudența” ca trei figuri separate pe peretele opus, corespunzând la cele trei piloni dintre ferestre, extrase cu pricepere valorifica dificultatea Orez Frescuri pentru Stanza d'Eliodoro Deasupra camerei alăturate, Stanza d'Eliodoro (Heliodor), Rafael a lucrat din până în Aici patosul dramatic a luat locul calmului epic din Stanza della Senyatura Aici a fost necesar să se înfățișeze cazurile miraculoase ale intervenției cerului pentru a proteja biserica, ca prototipuri ale victoriilor lui Iulius al II-lea cu sabia și armele spirituale Cele patru picturi principale reprezintă izgonirea lui Heliodor din templul din Ierusalim, alungarea lui Attila de către Leon cel Mare, apelul preotului care se îndoiește la doctrina transsubstanțiării în timpul slujbei cardinalului Bolsena și eliberarea apostolului Pavel din închisoare Aici, cel puțin în primele două tablouri, urma să fie spusă o poveste dramatică, exprimându-l în exterior prin mișcarea plină de viață a oamenilor și a cailor și, mai mult, a grupurilor aglomerate, ciocnite și divergente În tabloul Exilului lui Heliodor, în care străinul obrăznic este alungat din templu de călărețul ceresc, iar în stânga însuși Iulius al II-lea apare pe targă lui ca spectator și chiar într-o anumită măsură ca comisarul tabloului, începe cu el însuși acel mod de a descrie mișcarea grupurilor și liniilor, care, fără a ne convinge direct de necesitatea ei, a fost desemnat de Strzygowski drept „zona baroc” Ca și în desen, o schimbare similară a avut loc în această imagine în distribuția picturală a luminii și a culorii Templul este deja plin cu o astfel de lumină difuză, care nu era încă practicată în pictura italiană în frescă Eliberarea lui Peter din închisoare este deja o adevărată pictură a nopții, cu trei surse diferite de lumină acționând reciproc Aceleași modificări ca în aceste două serii de fresce reflectă picturi separate ale lui Rafael din prima perioadă romană Din domeniul picturii murale aparține aici doar profetul Isaia din Sant'Agostino din Roma, o figură aparent descendentă din profeții lui Michelangelo Printre picturile de șevalet din acest moment se numără portrete, madone și altare, remarcate prin puterea independentă a lui Rafael Portretul lui Iulius al II-lea din Uffizi (repetat în Palazzo Pitti), în care marele papă stă adânc în gânduri pe scaunul său, într-o mantie de catifea roșie, în concepția, compoziția și scrierea sa, aparține primului portret complet liber lucrări de acest timp Dintre propriile Madone ale lui Raphael, Bridgewater Madonna (Bridgewater House) a lui Lord Ellsmere și Madonna lui Aldobrandini sunt avântate cu un aer roman special și liber al zilelor noastre Mai târziu, Madonna della Sedia, din Palazzo Pitti, este, totuși, cea mai completă expresie a imaginii simple a mamei, așezată într-un fotoliu, strângându-și copilul, în timp ce tovarășul lui de joacă stă acolo rugându-se Baticul pestriț și șalul colorat al unei femei romane simple ies în evidență puternic pe un fundal întunecat Acest grup, atât de pur în netezimea liniilor, este închis într-un cerc În trăsăturile nobile și maiestuoase ale Madonei, dragostea și puritatea sunt ele însele sfinte Madona Foligno din Muzeul Vaticanului și Madona cu un pește din Galeria Madrid sunt două retablouri ale lui Rafael din acest timp Madonna Foligno descrie o viziune și se distinge printr-o putere rară de execuție realistă Pe nori, înconjurată de un halou de îngeri, stă Maria cu copilul Hristos jucându-se Pe pământ, în mijlocul unui peisaj strălucitor, îngenuncheat între doi sfinți, se roagă donatorul Sigismondo Conti Compoziția în contraste îndrăznețe de linii, scrierea profundă, viu colorată, expresia celui mai sincer zel religios în chipurile sfinților și în persoana donatorului, acest cel mai remarcabil dintre toate portretele donatorilor, pun această imagine printre creaţiile călăuzitoare ale pensulei Înaltei Renaşteri Madona cu peștele face o impresie emoționantă Acest tablou este, de asemenea, una dintre cele mai importante lucrări ale noului tip de pictură datorită măreției personajelor și amplorii ideii Recunoașterea operei lui Rafael Leon X ( - ) a contat pe Rafael chiar mai mult decât pe Michelangelo și nu a ținut cont de puterea limitată a unei singure persoane Deci, deja în , i-a încredințat continuarea construcției Catedralei Sf Petru, iar anul următor l-a numit, în plus, directorul principal al tuturor săpăturilor de antichități, atât în Roma însăși, cât și în împrejurimile ei În plus, Rafael a trebuit să decoreze cu fresce ultima dintre cele trei încăperi ale Vaticanului menționate, sala mare adiacentă acestora și „Lojile” (galeria) de la etajul doi, cu deschidere în curtea Sf Damaz, și chiar să întocmească modele pentru covoare pentru a decora partea inferioară a Capelei Sixtine La aceste ordine li s-au alăturat numeroase altele din diverse sferturi Este surprinzător că maestrul a avut acum timp doar în cazuri rare să termine singur poza? De fapt, elevii săi vorbeau acum, așa cum a dovedit Dollmayr, în special Giovanni Francesco Penny, „il fattore”, și Giulio Pippi Romano, care a luat parte la cele mai importante lucrări; ei dețin adesea nu numai execuția cu pensula, ci și fabricarea de carton a frescelor de mai târziu Rafael Raphael și-a dat desenele pentru gravare pe cupru, pe care el, îndemnat de succesul lui Dürer, a vrut să le reînvie în Italia, pentru a fi gravate de elevul său Marc Antonio Raimondi Ca artist-arhitect, Rafael și-a făcut simțită de mult prezența în fundalul arhitectural al picturilor sale Ca un adevărat constructor, a acționat imediat după sosirea la Roma Mica sa biserică cu cupolă Sant Eligio ( ) și capela lui Chigi din Santa Maria del Popolo din Roma se învecinează cu creațiile clasice ale lui Bramante Mai independentă este frumoasa Vila Chigi, acum Farnesina, de pe Tibru, de pe vremea lui Geimüller, cu care, însă, nu toată lumea este de acord, atribuită nu mai lui Peruzzi, ci lui Rafael O excelentă clădire cu două etaje, cu anexe, disecată la ambele etaje de pilaștri dorici, în vârf este încununată cu o friză cu ghirlande Din designul lui Rafael pentru Catedrala Sf Peter nu s-a făcut aproape nimic Palazzo Vidoni supraviețuitor din Roma, cu un parter rusticat, cu unul superior decorat cu semicoloane dorice, se învecinează cu ultimele clădiri din Bramante Rafael a mers pe drumul său doar în tăierea fațadei Palatului Brânconi, care s-a păstrat doar în gravuri Parterul său a fost decorat cu semicoloane toscane, în timp ce etajele superioare au fost decorate doar cu lucarne în frontoane și o friză de ghirlande Alternarea frontoanelor plate, semicirculare și triunghiulare cu ferestre, care la început a provocat ridicol, în ciuda faptului că se regăsește deja în arta romană antică, se repetă deasupra ferestrelor simpluului Palazzo Pandolfini din Florența, ale cărui proporții simple și nobile cele mai multe exprimă clar simțul inerent al frumosului lui Rafael Vila Madama a lui Rafael ( ) de lângă Roma, finalizată de Giulio Romano, este și ea frumoasă prin splendoarea locației și noblețea de proporții Partea de mijloc supraviețuitoare a acesteia, cu o galerie de trei arcade, aparține minunilor arhitecturii Theodor Hoffmann, în legătură cu explicarea acestei clădiri particulare, a prelucrat activitatea arhitecturală a lui Rafael în general Urmează apoi ultimele fresce mari întreprinse de Rafael În a treia cameră, sau stație, a Vaticanului ( - ), Leon al X-lea a ordonat să înfățișeze faptele papilor, predecesorii săi după nume Datorită picturii reprezentând incendiul din Borgo, oprit de Leon al IV-lea cu o binecuvântare, această încăpere este numită în mod obișnuit „Stanza del Incendio” Orez Decoratiuni pentru Stanza del Inchendio Celelalte trei picturi înfățișează Jurământul lui Leon al III-lea, Încoronarea lui Carol cel Mare a lui Leon al III-lea și Victoria navală a lui Leon al IV-lea asupra sarazinilor În special, aici se remarcă intenția de a trezi din nou antichitatea clasică, sub stindardul căruia Rafael a devenit acum din ce în ce mai des În general, în picturile cu rituri sacre așezate pe laturile ferestrelor, se poate vedea liniște în construcția șirurilor de figuri, evocând plictiseala, iar în picturile mari cu mișcare o astfel de descompunere a acțiunii generale în motive separate, care se află la trecerea la manierism Giulio Romano a făcut o parte din munca în această cameră, iar Penny a făcut cea mai mare parte Frescele „Salei lui Constantin”, situate în spatele lui Rafael „Stanz”, reprezintă temelia bisericii creștine de către Constantin cel Mare Tabloul principal, bătălia cu Maxentius, alăturată bătăliei Leonardo de la Anghiari, a devenit un model pentru multe imagini ulterioare ale bătăliilor de cavalerie Raphael, se pare, nu a mai pus o singură linie pe pereții acestei săli și a distribuit decorul acesteia doar cu studenții săi Giulio Romano și Penny, care s-au pus pe treabă abia după moartea lui Rafael Cu mișcările lor împrăștiate și tonurile reci, aceste tablouri nu dau deloc impresia artei lui Rafael Rafael a făcut ceva mai mult pentru a decora deja amintitele „Loji” ale Vaticanului ( - ) de tablouri principale pe teme ale Vechiului și Noului Testament, numite de obicei „Biblia lui Rafael”, umplu pantele a bolți în cruce Stâlpii și pilaștrii de perete ai arcadelor sunt magnific decorate cu acele „grotescuri” pe care Pinturicchio le-a împrumutat din „grotele” subterane ale clădirilor antice romane ascunse sub movile de pământ Datorită săpăturilor din acea vreme, de exemplu, în băile lui Titus, au primit un nou sens Aceste elemente de decorare a pereților, formate din rame cu frunze și flori animate de diverse vietăți, din scuturi decorative și picturi mici dezvoltate ornamental, cu vazele, candelabrele și rozetele lor, cu vulturii, satirii, tritonii și figurile umane decorative ale acestora, au fost combinate în pictează și bate liber și creativ în sistemul de decorare înflorită care domnește de secole Artistul care a întreprins această nouă aventură sub supravegherea lui Rafael a fost Giovanni-Nannida Udine ( - ), educat în nordul Italiei și înscris în la Roma cu un Urbinian Udine, maestru al animalelor și al peisajelor prin excelență, a participat și la decorarea Lojilor cu Biblia, oriunde s-a cerut un fundal peisagistic și animale În toate celelalte privințe, cele de picturi delicat pictate ale primelor nouă etape ale tavanului, conform lui Dollmayr, au fost executate în principal de Penny, în timp ce picturile din cel de-al zecelea zbor și cea mai mare parte din cel de-al unsprezecelea aparțin florentinului Perino del Vaga ( ) - ), care la acea vreme a intrat în numărul studenților Rafael Cu toate acestea, imaginile antice ale termenilor lui Titus se reflectă cel mai direct în picturile mitologice grațioase ale „băii” din Vatican a cardinalului Bibbiena, la implementarea cărora Raphael l-a atras din nou pe Giulio Romano împreună cu Penny Pe baza creștinismului, mai sunt faimoasele „covoare Rafael”, tapete țesute pentru Capela Sixtină Zece covoare colorate țesute la Bruxelles înfățișând zece evenimente din viața apostolilor au fost în agățat în capelă, ulterior scos de acolo și apoi plasat în „Galeria de covoare” a Vaticanului Cartonurile uriașe pentru șapte dintre aceste compoziții, deținute de Muzeul South Kensington, au fost principalele lucrări ale ultimului „mare stil” al maestrului nostru, deși unele au permis participarea studenților, până când Dollmayr a încercat să arate că ar trebui considerate în principal lucrarea a lui Penny Oricum ar fi, totuși, în semnificația simplă și clară a narațiunii figurative, în măreția stilată a liniilor nobile, în veridicitatea și profunzimea expresiei spirituale a acestor creaturi unice, spiritul de Rafael ne vorbește Frescuri de Rafael Rafael notează munca sa în direcția frescelor, care mărturisește înțelegerea sa asupra formelor ființelor mistice și fantastice, Rafael reușește să se dezvolte în mod regulat în această direcție Pic Fresca de Rafael Cu ce pricepere a pictat Raphael „frescuri” în acest moment, când el însuși a preluat pensula, își arată frumoasele sibile peste capela Chigi din Santa Maria della Pace din Roma și și mai clar zeița sa magică a mării Galatea la etajul inferior al Vila Farnesina Însoțită de tritoni, nereide și centauri de mare, fermecătoarea zeiță se repezi peste mare pe carapacea ei, trasă de delfini, cupidonii o țintesc din arcuri Nuditatea redată în mod pitoresc pare ochiului ca plastică Vechiul a devenit din nou în carne și oase Fără îndoială, Rafael s-a autodepășit în această direcție când a executat cu mâna sa celebrele fresce din povestea lui Cupidon și Psihicul ( - ) pe tavanul și în versanții bolților marii galerii adiacente aceleiași vile Toate câmpurile au fost încadrate de Udine cu ghirlande luxoase de fructe Cele două câmpuri longitudinale ale tavanului reprezintă, parcă pe covoare întinse, curtea zeilor peste Cupidon și Psyche și sărbătoarea de nuntă a celor nou uniți Imaginile din pante și decapare sunt, de asemenea, desfășurate direct pe un fundal albastru și cu cât apar mai multe figuri și grupuri de plastic, mai mult decât în mărime naturală Cât de clar este înfățișată furia zeiței iubirii în colțul laturii înguste de est, cu ce forță mesagerul zeilor Mercur se repezi prin aer pentru a-l lua pe Psyche în custodie Paisprezece imagini în demulări reprezintă, după cum arată R Förster, triumful lui Cupidon asupra zeilor într-un gen mai ușor Este greu de recunoscut că Raphael a participat atât de puțin la un asemenea maiestuos, simplu, la fel de convingător din punct de vedere al conținutului și din partea decorativă a conceptului de ansamblu, așa cum a permis Dollmayr Într-adevăr, acum este general acceptat că Raphael nu a luat parte la execuția picturii în sine, care a căzut din nou în seama lui Giulio Romano și Penny În plus, limbajul formelor de aici este mai dur peste tot, culorile sunt mai puțin delicate decât era caracteristic lui Rafael Si ce! Magia feeric, secretul numai al lui Rafael, turnat în întreaga compoziție a picturii, este mereu prezentă în ea Numeroase picturi în ulei care au ieșit din atelierul lui Raphael sub Leo X ca fiind ale sale, au fost în mare parte executate de Giovanni Francesco Penny sau Giulio Romano din desene sau schițe mai mult sau mai puțin finisate ale lui Rafael Contemporanii au fost atât de orbiți de noutatea izbitoare și de naturalețea compozițiilor, de performanțele lor pitorești, încât cu greu au observat diferența Aici posteritatea a încercat să găsească diferențe și să facă o alegere Printre astfel de lucrări mai semnificative se numără faimosul „Carry the Cross” al Muzeului Prado din Madrid, cunoscut sub numele de „Spazimo di Sicilia”, în care influența gravurilor pe cupru ale lui Schongauer și a gravurilor în lemn ale lui Dürer Sfintele Familii, un tablou mare al Arhanghelului Mihail, un portret al Ioanei de Arragon din Luvru, așa-numita „Perla” și „Sfânta Familie sub stejar” ale Muzeului din Madrid ar trebui să fie incluse aici fără ezitare Orez Tabloul „Purând crucea” Doar picturile în ulei pictate manual ale lui Raphael din ultima sa dată ne atrag cu adevărat atenția Portretele sale din această perioadă arată o urmărire atentă a naturii Ei sunt cei care, prin compoziția lor simplă și maiestuoasă, întoarcerea de la peisaj la fundaluri monocrome, amplitudinea clară a clarobscurului și spiritualitatea extraordinară a personajelor, dezvăluie toate succesele realizate de arta portretului Imagini de acest gen, simple până la piept - „Femeia cu văl” din Palatul Pitti, prototipul Madonei sale Sixtine, apoi uimitorul portret al celebrului curtean Baldassare Castiglione din Luvru, un model pentru toate timpurile, un portretul magnific al lui Giuliano de Medici, pictat chiar după designul din colecția domnului Khulchinsky din Berlin și un portret excelent al unui cardinal din Galeria din Madrid, care aparține celor mai mature lucrări ale pensulei Rafael Ceva nou este oferit de portretul omului de știință Ingirami la doamna Gardener din Boston: privirea lui gânditoare în sus în timp ce scrie exprimă o privire de moment Încă în spiritul vechi, portretul său dublu al oamenilor de stat Navagero și Beazzano a fost proiectat în Palazzo Doria din Roma; prin asemănarea înțeleasă și prin fluiditatea picturală a execuției, totuși, acest tablou este deja pe un teren nou Acest rând se încheie cu celebrul portret de grup al Papei Leon al X-lea cu Cardinalii de Rossi și Giulio de Medici, în Palazzo Pitti grupa maiestuos comasate Personajele cu persuasivitatea lor sunt primele care atrag atenția Situația, sub forma unui clopot de masă, este scrisă într-un mod nordic realist Toate metodele de pictură, poate parțial cele ale lui Giulio Romano, transmit atât de fidel materialitatea a tot ceea ce este reprezentat, așa cum nu văzuseră încă la Roma la acea vreme Picturile de șevalet ale conținutului religios al lui Rafael în ultima perioadă a vieții sale aparțin și ele celor mai perfecte lucrări ale sale Între și un altar al Sf Cecilia stând între cei patru sfinți, situată în Pinacothek din Bologna În mâinile ei coborâte, sfânta ține o orgă și își întoarce privirea luminată spre cer, unde îngerii cântă muzică Compoziția, în ciuda contrastelor de poziții care însuflețesc figurile individuale, este încă strict simetrică Pictura se distinge prin rezistență, deși oarecum uscată Dar ascultarea reverentă a muzicii cerești este exprimată solemn și cu dispoziție A urmat apoi altarul pentru San Sisto din Piacenza, Madona Sixtina, mândria Galeriei Dresda, cea mai mare minune a artei lui Rafael Acest tablou, despre care autorul acestei cărți a vorbit în detaliu cu alte ocazii, este de fapt același altar ca toate celelalte O reprezintă pe Maria cu pruncul între sfinți – patronii templului căruia i-a fost destinat Scena este un cer înnorat, plin de lumină Doamna Cerească coboară pe nori, ținând un copil gol pe braț Pe norii din stânga îngenunchează St Papa Sixt al II-lea, cu privirea rugător în sus, iar în dreapta îngenuncheat, cu privirea smerită coborâtă, Sf Barbara Doi îngeri drăguți, cu privirea admirativă în sus, se sprijină în fața marginii altarului, pe care și papa și-a așezat tiara Aerul plin de lumină este plin de capete de îngeri și serafimi care dispar în ceață Toate mișcările, unite printr-un ritm incomparabil de linii, sunt atenuate și înnobilate într-un echilibru calm Ceea ce este nou aici este acea nepăsare exterioară cu care Mary și copilul ei se relaționează unul cu celălalt și, văzuți de privitorul chiar în fața lor, își fixează ochii asupra lui Cu ei, marcați de divinitatea misiunii lor, ochii lor sunt întoarse, însă, mai mult spre interior decât spre exterior Cu toate acestea, privitorului i se pare că se uită la el, că de dragul lui coboară din cer; iar priviri mai înalte decât acestea, în care se reflectă întreaga taină a mântuirii, nu au fost niciodată transmise de mâna unui pictor pământesc Maniera picturală fluidă, largă este de asemenea nouă, combinațiile colorate pătrunse de lumină din această singură imagine sunt noi Cu libertate deplină, Raphael deține aici toate mijloacele de exprimare și imaginație; și este încă adevărat că Madona sa Sixtină aparține puținelor opere de artă cu adevărat perfecte care există pe pământ Ultimul tablou al lui Rafael a fost Schimbarea la Față a Domnului de pe Muntele Tabor, aflat acum în Galeria Vaticanului El însuși a completat doar partea superioară a tabloului, reprezentând Schimbarea la Față de pe munte, executată într-o pictură rafinată de maturitate, ca o viziune când moartea i-a smuls pensula din mână Partea de jos, reprezentând eforturile zadarnice ale apostolilor de a vindeca flăcăul posedat fără ajutorul Mântuitorului, a fost completată de ucenici, în special de Giulio Romano Aici compoziția cu intersecții oblice de linii, așa cum arată Strigovsky, surprinde deja sarcinile perioadei baroc ulterioare Din aceasta se poate observa că Raphael era foarte departe de a fi mulțumit de ceea ce dobândise, dar își propunea mereu noi scopuri și s-a ridicat din ce în ce mai sus Arhitectura medie italiană a secolului al XVI-lea Creativitatea perioadei Renașterii Grandoarea clădirilor înaltei Renașteri care au înflorit la Roma a condus de la sine la întărirea zidurilor și a suporturilor, la preferința pentru cupole, bolți cu butoaie și stâlpi, precum și la întărirea și simplificarea decorațiunilor individuale Mână în mână cu aceasta a mers o aplicare mai pură a limbajului antic al formelor, parțial datorită unei mai bune înțelegeri a vechiului scriitor roman asupra arhitecturii lui Vitruvius, în onoarea căruia a fost fondată Academia Vitruviană la Roma în , și parțial săpăturilor și măsurători ale ruinelor clădirilor romane Acest lucru a fost facilitat de un nou gust mai rafinat pentru proporționalitate și ritmul diviziunilor, pentru noblețea proporțiilor în sine, bazată pe legile naturii, precum, de exemplu, pe „secțiunea de aur”, întruchipată în corpul uman , sau asupra construcției geometrice a formelor de bază repetate sau alternante identice din punct de vedere matematic, dar diferite, precum cele publicate de Thirsch În structura bisericilor într-o scurtă perioadă de prosperitate a dominat tipul central, cu cupolă, care a primit în același timp o nouă viață la Constantinopol La palate, părțile principale erau încă curtea cu coloane transformate în stâlpi și semicoloane, iar fațada, care la început a fost împărțită foarte energic de semicoloane puternic proeminente, adesea pereche, dar în curând s-a vărsat această falsă pădure de arhitectură columnară pentru a impresiona doar prin raportul etajelor individuale între ele și distribuția ferestrelor, nișelor și ușilor în ele Ferestrele, ușile și nișele au început să fie încadrate cu semicoloane sau pilaștri și acoperite de sus cu frontoane plate triunghiulare sau semicirculare Dintre ordinele coloanelor, dorica toscană sau romană (nu se cunoștea dorica greacă) a fost la un moment preferat altora, drept urmare părțile cu frunze, cu excepția ghirlandelor din decorarea frizelor, au dispărut aproape complet din ornamentația arhitecturală Totul a ajuns la un echilibru calm și frumusețea maselor Dintre maeștrii de tranziție, Bramante a fost nu numai cel mai mare care a făcut toți pașii decisivi, ci și cel mai bătrân Giuliano da Sangallo însuși, cunoscut nouă printre maeștrii Renașterii timpurii, era mai tânăr decât el Dar poziția ulterioară a lui Giuliano în timpul construcției Catedralei Sf Petru și relația sa strânsă cu Michelangelo arată că el însuși a trecut prin etapa de tranziție către înalta Renaștere, ceea ce este confirmat și de numeroasele sale desene studiate de Fabrizi și aflate în Palatul Barberini din Roma, în biblioteca orașului din Stina și în Uffizi din Florența El a schițat multe clădiri antice romane și a întocmit o serie de proiecte niciodată realizate pentru clădiri de lux, cum ar fi pentru palatul Medici din Roma și pentru fațada San Lorenzo din Florența Redtenbacher spune chiar că Giuliano, sărind de la Renașterea timpurie prin înaltă, a trecut direct la Renașterea târzie Nu există însă nicio îndoială că doar fratele său Antonio da Sangallo cel Bătrân ( - ) a ajuns în Înalta Renaștere, deoarece biserica sa San Biaggio din Moptepulciano, de tip cupolă cruciformă, susținută la parter în exterior și în interior în stilul doric, este o repetiție mai liberă precum biserica Madonei-Carceri Giuliano din Prato, iar corpul longitudinal al Bisericii Buna Vestire din Arezzo, nobil și susținut în stilul corintian, marchează trecerea de la o clădire columnară la una clădire cu stâlpi Al treilea maestru al stilului de tranziție ar trebui să fie numit faimosul sculptor Andrea Sansovino ( - ), un student al lui Giuliano în arhitectură la sfârșitul secolului al XV-lea, care a transferat Renașterea timpurie florentină în Portugalia La începutul Înaltei Renașteri, el și-a împodobit orașul natal Monte Sansovino cu galerii corintice și ionice, după a construit un palat înaltă renaștere la Roma pentru cardinalul Antonio del Monte în fața Porții del Popolo și, în cele din urmă, a fost chemat să Loreto să continue construcția catedralei, a cărei cupolă a fost ridicată de Giuliano da Sangallo în Pic Portretul lui Baldassare Peruzzi de Rafael Niciunul dintre acești maeștri nu l-a putut egala pe Bramante, a cărui artă romană târzie a continuat să fie o influență vie în centrul Italiei Adevărații studenți din Bramante au fost în cea mai mare parte asistenții sau adepții săi în construcția Catedralei Sf Petru În primul rând ar trebui să fie numit Rafael A urmat remarcabilul sienez Baldassare Peruzzi ( - ), care, deși a schițat și a măsurat singur clădirile antice, dar în strânsă dependență de Bramante și-a întocmit, de exemplu, proiectul său pentru Catedrala Sf Petru, cu mișcarea colonadei exterioare, încadrând rotunjirea ramurilor crucii, în interiorul lor Cel mai magnific dintre planurile arhitecturale proprii ale lui Peruzzi, situat în Uffini, nu a așteptat, din păcate, execuția Printre clădirile sale finalizate, ar trebui să numiți în special palatele și vilele din Siena, Bologna și Roma Vasari îl mai numește și constructorul Vilei Farnesina, la decorarea interioară la care, în orice caz, a luat parte Întreaga sa semnificație este demonstrată de Palazzo Massimi alle Colonne ( ) din Roma Fața rotunjită a unei alte clădiri se potrivește în mod surprinzător cu curbura aleii înguste; se întâlnește cu grație cu partea interioară a acestei curburi a porticului grațios cu capetele sale pitorești ca un fir și deschiderile sale inegale între coloane; curtea principală este remarcabilă prin colonada sa dorică, acoperită cu o cornișă încoronată dreaptă și cu o logie ionică înălțată deasupra ei; Redtenbacher a numit-o cea mai frumoasa curte renascentista Peste tot se vede o școală strict clasică, dar se dezvăluie și conceptul pictural liber al maestrului Antonio da Sangallo cel Tânăr Un adevărat elev al lui Bramante a fost și Antonio da Sangallo cel Tânăr (Cordiani, de fapt, - ), care este deja considerat de Wölfflin drept unul dintre fondatorii stilului baroc, datorită particularităților sale speciale în spiritul vremii, precum fațada cu o pantă înainte în Cecca vecchia (Banco di Spirito), plinta arcuită a Palazzo Farnese și creșterea numărului de colțuri în ramele ferestrelor mansardei modelului său pentru Catedrala Sf Petru la Roma În general, el aparține încă reprezentanților renașterii pure Pentru a face acest lucru, nu trebuie decât să ne uităm la capelele sale elegant disecate din San Giacomo degli Spagnoli din Roma și în catedrala din Foligno, la Palazzo Linotta, curat și curat, atribuit anterior lui Peruzzi În general, modelul său din lemn supraviețuitor al Catedralei Sf Peter, publicat de Letaruli Împărțită la exterior în etaje dorice, ionice și corintice, deține cea centrală locație, dar adaugă o prelungire în față sub formă de fațadă, care nu se potrivește bine cu un astfel de plan Principala sa clădire seculară - deja amintitul Palazzo Farnese (după ) are o suprafață de fațadă presărată cu fațete rustice, cu porți rustice, dar fără dezmembrare prin pilaștri, ci doar prin ferestre care sunt foarte strâns cu pumni una lângă alta, iar la ambele etaje superioare sunt încadrate de coloane și acoperite cu frontoane plate triunghiulare semicirculare Cornișa puternică de încoronare, cu care Michelangelo a încoronat-o, unește perfect întreaga clădire Porticul de intrare doric cu trei galerii decorate cu casete în bolți este pitoresc, curtea cu coloane este maiestuoasă, decorată în partea de jos cu coloane dorice și în partea de sus cu coloane ionice Etajele sale clasice inferioare au primit o finalizare deosebită și expresivă numai datorită etajului al treilea construit de Michelangelo Giulio Pippi, supranumit Giulio Romano ( - ), a devenit studentul lui Rafael și la arhitectură Dintre palatele romane, Palazzo lui Maccarani este împărțit după modelul palatelor de mai târziu ale lui Bramante și Rafael S-a stabilit mai brusc în Mantua, unde s-a mutat în Propria sa casă de aici este o clădire rustică simplă, cu frontoane arcuite plate la ferestre; decorația sa a sălii din palatul Ducilor de Gonzaga este magnifică, impresia de ceva nepoliticos și puternic este dată de Palazzo del Te, un castel ducal de țară larg răspândit, a cărui armură rustică nu pare să fie înmuiată de doric pilaştri care o despart Cea mai frumoasă creație arhitecturală a Înaltei Renașteri este considerată pe bună dreptate marea galerie mijlocie, deschisă spre grădină, cu deschiderile ei largi semicirculare, între care - motiv devenit rapid favorit - fiecare pereche de coloane este conectată printr-o scurtă coroană dreaptă cornişă Corpul longitudinal al catedralei din Mantua arată și el clasic, bogat în coloane, dar corpul longitudinal original al San Benedetto, ale cărui fundații naosului mijlociu repetă motivul deja menționat al traveilor arcuite cu coloane duble Orez Portretul lui Giulio Romano ( - ) Trecând spre centrul Italiei, vedem cum la Pesaro, sub mâna pictorului Girolamo Genga ( - ), care a continuat direcția Lovrana ca arhitect, dar în spiritul Bramante, nu doar biserica Sf Ioan sistemul Baptist al sălii, acoperit cu bolți de butoaie, dar cresc și extensii magnifice ale Palazzo Prefettizio din Lovrana, dar mai important, pe versantul muntelui se află Villa Imperiale, un magnific conac Urbine în stilul Înaltei Renașteri , care, grație studiilor lui Thode, Gronau și Patsak, ar trebui plasată în centrul vilelor italiene ale epocii de aur Deosebit de tipice sunt decorațiunile picturale interioare ale acestei vile ca un tip special de decorare picturală interioară care extinde spațiile de perspectivă și, în același timp, ca strămoșul picturii peisagistice decorative italiene, precum decorațiunile lui Peruzzi într-unul din holurile superioare ale orașului Vila Farnesina din Roma În Florența, clădirile lui Baccio d'Agnolo Baglioni ( - ) sunt deosebit de convingătoare pentru cât timp a trăit spiritul local al Renașterii timpurii în forme mai perfecte ale celei mai înalte prosperități Așa este, de exemplu, Palazzo Bartolini, disecat doar de nișe și ferestre cu semicirculare sub formă de segment și frontoane triunghiulare Înalta renaștere a Bramantului își întinde aripile într-un număr de clădiri din arhitectura italiană mijlocie, pe care nu îi putem enumera pe constructori Biserica Santa Maria della Consoliazione din Todi ( - ) aparține tipului de temple cu cupolă centrală În plan, are patru ramuri egal rotunjite ale crucii și este împărțită mai bine la exterior decât la interior Dimpotrivă, biserica Madonei din Mongiovino de lângă Panicale ( - ) nu ajunge la finalizarea deplină decât în interior Dintre bisericile longitudinale ale acestui stil, Catedrala din Foligno se remarcă prin puritatea planului crucii latine de șase pătrate Dintre palatele de acest fel, Palazzo Uguccioni din Florența, considerat anterior a fi Rafael, mai desfășoară două etaje deasupra primului etaj rusticat, cel inferior decorat cu coloane ionice și cel superior cu coloane duble corintice Palazzo Spada din Roma este de mare importanță, deoarece se învecinează fără îndoială cu Palazzo Branconi al lui Rafael Parterul este amenajat în stil rustic, dar la etajele superioare diviziunea arhitectonică este înlocuită cu decorațiuni din plastic, ciorchini de fructe și nișe cu frontoane și cariatide Aici s-a anunțat transformarea gustului Pic Biserica Maicii Domnului din del Orto Arhitectura italiană a secolului al XVI-lea Echilibrul clar al creației artistice durează, de obicei, nu mai mult de o viață umană - aceasta se află adânc în legile organice ale dezvoltării istorice și artistice Singurul lucru care i-a rămas nouă generație este fie să urmeze noi obiective, fie să se predea stagnării obișnuite A fost norocos pentru dezvoltarea ulterioară a arhitecturii italiene centrale că dorința de mai mare putere și unilateralitate și, în același timp, de eliberare de vechea schemă, a fost întruchipată aici într-o personalitate artistică atât de puternică ca Michelangelo, ai cărui detractori nu sunt vrednic să-i dezlege cureaua pantofului Arhitectura italiană din a doua jumătate a secolului al XVI-lea, sau chiar înainte de , este considerată de unii (de exemplu, Jak Burkgardt și Durm) ca fiind vremea marilor teoreticieni, alții (de exemplu, Korn Gurlitt) ca fiind a Renașterii târzii, în timp ce Wölfflin a căutat să arate că expresia „Renașterea târzie” ar putea fi potrivită pentru Italia superioară, dar nu și pentru Roma, unde această mișcare, sub influența lui Michelangelo, a trecut imediat în stilul baroc Lucrarea lui Riegl se învecinează cu aceeași perspectivă, dar Shmarsov a considerat necesar să stabilească că stilul baroc, numit de obicei „pitoresc”, la prima oară a dezvoltării sale, care ne interesează aici, ar trebui să fie numit mai degrabă plastic datorită dorinței sale de un disecția unificatoare, închisă organic a suprafețelor și tendința de a le dezvolta în înălțime (cunoscuta „lucrare în sus”), În arhitectura bisericească romană, clădirile de tip central s-au transformat din nou în cele longitudinale, cu o cupolă înaltă în locul „crucii mijlocii” medievale, în principal în clădiri cu o singură navă ale sistemului de hale, cu capele de-a lungul laturilor longitudinale, încadrat de un sistem de pilaştri şi arcade care se deschid într-o sală înaltă acoperită cu bolţi de butoaie decorate cu casete Planul bazei inferioare a fost simplificat pentru a o uni Numai masa de pereți ca atare este însuflețită de părțile retragere și proeminente Afară, pe lângă dom, a ajuns la expresie artistică doar fațada în două niveluri cu fronton, disecat de pilaștri Etajul superior mai îngust, care în curând s-a ridicat de la sine peste nava mijlocie, după exemplul Santa Maria Novella din Florența, a început să fie legat prin diferite volute laterale de parterul mai larg Orez Santa Maria Novella din Florența Neliniștea fațadelor, al căror slogan este forța și mișcarea, este moderată de liniștea cupolei înalte Toate diviziunile individuale sunt mai strâns legate decât înainte de corpul pereților, care par a fi turnați cu precizie dintr-o masă omogenă În interiorul templelor, coloanele și semicoloanele lasă loc complet stâlpilor cu pilaștri sau pilaștri din bârne, iar în exterior, ca să nu mai vorbim de coloanele de portaluri, pilaștri puternici care sunt legați de pereți prin semipilaștri care se retrag înapoi Ordinul doric cedează treptat loc celui corintic și compus Acantul capitelurilor se descompune treptat și se rotunjește dincolo de recunoaștere Profilele soclurilor și cornișelor capătă părți curbe și rotunjite; marginile scuturilor de piatră și ramele „cartușelor” (cartocci), care, împreună cu ghirlandele și ciorchinii de fructe, au devenit elementele principale ale ornamentației barocului, încep să se îndoaie și să se onduleze atât de ușor, de parcă ar fi fost un curg ușor lichid congelat Coloanele laterale sau pilaștrii ferestrelor și nișelor cu fronton sunt uneori transformate, ca în biblioteca laurenziană a lui Michelangelo, în stâlpi care se subțiază ca niște herme spre fund sau dispar cu totul pentru a face loc consolelor sub frontoane În același timp, frontoanele plate, arcuite, sunt uneori întinse în mod capricios, frontoane triunghiulare plate adesea, nu numai în liniile lor principale, ci și în partea superioară, se deschid și primesc o pauză „Aspirația în sus” corespunde dorinței de centru, care este sculptată din ce în ce mai bogat și iese în prim-plan printr-un portal puternic disecat și proeminent Palatele romane din această primă perioadă baroc se deosebesc de palatele înaltei renașteri mai ales prin fațadele lor, care acum, lăsând deoparte intrarea principală, aproape niciodată nu sunt despărțite de pilaștri sau semicoloane, deoarece sunt adesea complet acoperite cu var, în timp ce ușile, ferestrele și nișele suferă aceleași modificări ca și fațadele bisericii Vilele din mediul rural și de pe munții din apropiere se desfășurau mai liber și mai pitoresc Deja nevoia de adaptare la peisajul zonei și la amenajarea grădinilor a dus la o amenajare mai liberă, care a fost adesea sursa farmecului lor aparte Acesta a fost vremea ridicării multor dintre acele vile celebre din împrejurimile Romei, care acum, după mai bine de trei sute de ani de viață în grădinile lor, par și mai frumoase decât ar fi putut părea atunci Formarea unui nou stil Arhitecții care au luat parte la apariția noului stil la Roma nu erau în cea mai mare parte nativi romani și nici măcar italieni centrali, ci italieni de nord, la Roma, totuși, și-au dezvoltat abilitățile Printre aceşti arhitecţi deveniti romani, „mari teoreticieni”, se numără, de altfel, Giacomo Barozzi din Vignola din regiunea Modena ( - ; cartea lui Willich), a cărui lucrare asupra celor „cinci” ordine de coloane ( ) a început să da un ton în sensul de a-l urma pe Vitruvius, deși Vignola însuși, ca elev al lui Michelangelo și ca succesor al său în construcția Catedralei lui Petru ( - ), a aparținut maeștrilor care au luat parte la nașterea stilului baroc liber Printre aventurile sale romane timpurii (începând cu ) se numără participarea sa la construcția palatului Papei Iulius al III-lea „Vigna”, puternic limitată de Vasari, care și-a atribuit o mare parte din participare Clădirea principală spre curte formează un semicerc magnific divizat, în timp ce fațada direct pe stradă, construită de Vignola, amintește fără îndoială de primele sale clădiri din Bologna Frontoanele ferestrelor de la etajul inferior arată o linie principală deja ruptă Capela Sf Andrew, construit de Vignola la Ponte Mollo, este format dintr-un patrulater, decorat în interior și în exterior cu pilaștri corinteni: cupola ovală de deasupra ei dezvăluie deja spiritul noului timp Dintre clădirile seculare, castelul său Caprarola de lângă Viterbo, asemănător cu o cetate, Gurlit consideră pe bună dreptate opera sa principală, inspirată din experiențele de călătorie din Franța În exterior, este un pentagon cu aspect sumbru, iar în interior formează o curte rotundă cu două etaje, frumos sculptată, etajul inferior fiind căptușit cu rustică dorica, iar cel superior cu galerii cu arcade culcate pe pilaștri ionici În , în calitate de șef al construcției Catedralei Sf Peter, el a terminat pe acoperișul ambelor cupole laterale, gata mai devreme, dar într-o formă mai frumoasă, cu o tendință mai mare în sus de felinarele lor, și le-a înconjurat cu o coroană de coloane mai puternică decât cea arătată pe modelul lui Michelangelo Principala sa clădire a bisericii, devenită tipică pentru întreaga perioadă barocă, a fost Biserica lui Iisus din Roma (după ), un exemplu de structură de tip longitudinal menționat anterior, cu o cupolă zveltă, împărțită în exterior și în interior de corintian pilastrii Trecerea de la etajul superior mai îngust la etajul inferior mai larg de pe fațada proeminentă cu două etaje a Vignolei, păstrată doar în desen, este formată din suporturi de stâlpi ușor curbate Frontoanele plate rotunjite ale ferestrelor și portalului sunt însă deja bifurcate de scuturi în cadrul ramelor Elevul lui Vignola, Giacomo della Porta, potrivit Baglione a Roman ( - ), a câștigat faima veșnică ca constructor al Catedralei Sf Petru din prin finalizarea execuției cupolei principale de către Michelangelo, ale cărui contururi exterioare nu le-a schimbat deloc, deoarece aceasta pretins Fațada sa a Bisericii Santa Caterina de Funari ( ) poate fi încă privită ca o lucrare aproape pură a Înaltei Renașteri, iar fațada Bisericii sale lui Iisus, construită (după ) de Vignola, dă în detaliu impresia că nu mai este baroc decât designul propriu al lui Vignola Sunt caracteristice volute puternice de legătură între etaje, este caracteristică o încadrare dublă a ușii principale, ale cărei pilaștri dubli sunt de asemenea răspuns printr-un fronton dublu, rotunjit la exterior, și triunghiular plat la interior; În cele din urmă, răsucirile mai bogate ale cornișei sunt și ele caracteristice Mica sa biserică San Martino ai Monti ( ) din cetatea sa castă se află încă aproape pe pământ clasic Însă fațada sa din San Luigi de Francesi ( ) arată expresia „ludare în sus” a barocului Etajul superior, care ocupă toată lățimea celui de jos, nu numai că este mai înalt decât ultimul, dar se ridică în splendoare magnifică chiar și deasupra acoperișului bisericii Dintre clădirile seculare ale lui Giacomo della Porta, curtea Sapienza este renumită pentru arcadele sale nobile pe stâlpi, Palazzo Chigi este un exemplu interesant de ferestre care se apropie de mijloc cu piloni foarte nesemnificativi, iar Vila sa Aldobrandini (Borghese) din Frascati ( - ) ) nu este doar pentru locația sa pitorească, ci anunță și trecerea la secolul al XVII-lea cu o mulțime de detalii baroc De asemenea, faimoase sunt fântânile sale romane, pentru care, atât pentru fântâna lui Tartaruga ( ) decorată cu broaște țestoase, cât și pentru magnifica fântână din Piazza Aracheli ( ), a fost necesară participarea sculptorilor pentru grupurile dintre vasul superior și bazinul inferior Ascensiunea lui Martino Lungi Principalul elev al lui Giacomo della Porta este lombardul Martino Lungi, care a ridicat turnul Palatului Senatorilor de pe Capitoliu în și abia spre sfârșitul secolului și-a finalizat cea mai măiestrie lucrare - biserica Santa Maria della Valicella, limbaj de forme ale căruia se bazează pe prescripţiile şi exemplul lui Vignola Principala sa clădire seculară este Palazzo Borghese (din ), a cărui curte, cu trave arcuite, din nou sprijinită pe coloane duble, doric dedesubt, ionic deasupra, desfășoară încă tot farmecul Înaltei Renașteri Imitatorul lui Vignola este romanul Pietro Paolo Olivieri ( - ) Frumoasa sa biserică Sant'Andrea della Valle se află direct în apropierea bisericii lui Iisus Vignola Oponenții întregii școli sunt maeștri precum napolitanul Pirro Ligorio (d ), creatorul Vilei Pia ( ), construită în stilul lui Rafael în grădinile Vaticanului, apoi Annibale Lippi, constructorul Medicilor vilă încoronată cu un turn pe Monte Pincio ( ) ), a cărei latură de grădină, cu galeria sa bogată cu coloane ionice duble, reîmpărțită la mijloc printr-un arc înalt semicircular, și o multitudine de decorațiuni distribuite pe toate etajele, se află în contrast deliberat cu cealaltă latură foarte simplă, orientată spre stradă Pic Vila Pia ( ) La capătul acestui rând de arhitecți se află Domenico Fontana din Lacul Como ( - ), asistent al lui Giacomo della Porta la finalizarea cupolei Catedralei Sf Petru, deasupra căruia a adăugat în lanterna lui Michelangelo A aparținut astfel succesorilor romani ai lui Michelangelo, Vignola și della Porta, iar în direcția lor, cu o măreție oarecum rece, a finalizat o serie de clădiri magnifice Cunoscut pentru capela sa pătraunghiulară cu cupolă în sus (del Presepio) de la Santa Maria Maggiore din Roma, renumită pentru galeria cu două etaje (loggia) din Lateran, cu arcade așezate pe pilaștri toscani, iar în vârf pe cei corinteni, dotate cu pilaștri dubli la colțuri, arhitectură atractivă baza inferioară pentru fântâna Aqua Paola, proiectată fără îndoială de fratele său mai mare Giovanni Fontana ( - ), care amintește de un arc de triumf și, în contrast cu fântânile concepute plastic de la della Porta, se deschide o serie de fântâni arhitecturale din Roma În cele din urmă, Fontana a fost invitată să participe la construcția tuturor marilor palate din Roma, care au fost apoi ridicate sau finalizate la Vatican, Lateran și Quirinal și în cele din urmă chiar ( ) în castelul regal din Napoli Cu toate acestea, oricât de puternice ar fi toate aceste clădiri, ele nu ne inspiră artistic Riegl a subliniat în mod corect că „familia din Lacul Como” - Lungi și Fontana, cu înclinațiile lor clasice, au adus o oarecare stagnare mișcării baroce În afara Romei, în centrul Italiei, Florența este deosebit de importantă pentru dezvoltarea ulterioară Aici Bartolommeo Ammanati ( - ), care din s-a alăturat lui Vignola la Roma, iar din a lucrat din nou la Florența, a construit un frumos pod cu trei trepte „della Trinita” și, pe lângă multe palate care uimesc cu ferestrele lor, liber și împreună inventate cu strictețe în formele baroce timpurii, au creat, mai ales, fațada de grădină impunătoare a Palazzo Pitti, care face o impresie oarecum grea, dar în același timp extrem de puternică prin rusticismul său, situată deasupra semicoloanelor ambelor etaje Aici, deci, adevăratul discipol al lui Michelangelo, Giorgio Vasari din Arezzo ( - ), compilator al celebrelor biografii ale artiștilor (din ), a ridicat clasica clădire Uffizi cu magnifica sa galerie pe stâlpi și coloane dorice, un arc înalt deschizându-se pe râul Arno De valoare artistică este și biserica Abbadia de Cassinenzi ( ), construită și bogat decorată cu coloane în spiritul caracteristic lui Vasari în orașul său natal Arezzo La Florența, direcția sa a fost continuată de Bernardo Buontalenti ( - ) Semnificația Buontalenti pentru dezvoltarea stilului Barocul din Florența a fost conturat de Gurlitt Peste tot el se străduiește să înlocuiască vechile forme individuale cu forme rafinate ale propriei sale invenții Deja în Uffizi există ferestre ale căror frontoane plate rotunjite sunt împărțite în jumătate și conectate în sens opus cu bazele perpendicularelor din mijloc În Palazzo Nonfinito (acum clădirea telegrafului) există capiteluri formate din țesături suspendate și curele care acoperă măști; cele mai uimitoare ciudatenii ale lui Buontalenti nu fac niciodata o impresie ciudata, ci, dimpotriva, actioneaza ca ceva foarte rafinat, impregnat de forta individuala Marea influență pe care a avut-o asupra Florenței devine clară abia în secolul al XV-lea Orez Palazzo Nonfinito Arhitectura medie italiană a secolului al XVI-lea Dezvoltarea sculpturii medii italiene Dezvoltarea sculpturii din secolul al XVI-lea din formele secolului al XV-lea a decurs în aceeași direcție ca și în restul artelor Noua direcție a sculptorilor, ca să nu mai vorbim de singurul, superior tuturor, Michelangelo, nu era la fel de clară ca cea a arhitecților și pictorilor Lumina revărsată de creațiile lui Buonarroti i-a lăsat pe toți ceilalți sculptori în umbră sau i-a orbit Înclinația înaltei renașteri de a intensifica formele în sculptură, care se ocupă în primul rând de reprezentarea omului ca atare, a dus foarte ușor la o abatere de la normele naturii; dorinta de a simplifica, insa, cu dificultate formele suportați dorința de a exprima contraste mai clare în direcțiile de mișcare; dorinţa de a evidenţia esenţialul a condus tocmai aici la o generalizare goală Chiar și o apropiere mai strânsă de arta antică s-a exprimat mai degrabă în grosolănie decât în rafinamentul limbajului formelor, deoarece la început erau cunoscute doar foarte puține lucrări magistrale de plastic antic Mai ales dependent de reliefurile sarcofagelor romane, cu complexitatea și greutatea lor excesivă, era noul stil de relief de atunci, cu figuri din prim plan de relief aproape rotunjit Deoarece statuile antice excavate și-au pierdut culoarea anterioară în pământul umed, neglijarea oricăror adăugări de culoare, cu excepția plasticității în lut, a devenit o regulă pe care au încercat să o justifice estetic prin doctrina limitelor pure dintre arte Zona subiectelor sculpturii în prima jumătate a secolului al XVI-lea, datorită apropierii sale de antichitate, nu s-a extins încă cu implicarea imaginilor mitologice în măsura în care s-ar putea aștepta, cu excepția artei Michelangelo Abia în a doua jumătate a secolului al XVI-lea, vechii zei păgâni au primit din nou și pe scară largă o viață plastică independentă Exemplul lui Michelangelo, care a înlocuit individualitatea vizibilă a unei persoane cu a sa, a condus înapoi în portretul plastic, în direcția opusă, iar plasticul a început să cedeze mai ușor acestei zone de pictură mai flexibilă Într-adevăr, în sculptură, vara perfectiunii complete a fost chiar mai scurtă decât în alte arte Întrucât Michelangelo a fost și a vrut să fie în primul rând sculptor, este de la sine înțeles că sculptorii l-au urmat Istoria sculptorilor italieni de mijloc din secolul al XVI-lea, dintre care majoritatea, la fel ca Michelangelo, erau florentini sau toscani, este în același timp istoria influenței lui Michelangelo Vom începe însă recenzia noastră cu acei maeștri care, cel puțin în tinerețe, s-au dezvoltat independent de puterea lui Lucrările importante ale lui Wilhelm Bode și Marcel Raymond ne vor ajuta perfect să ne formăm o înțelegere a artei plastice toscane a Înaltei Renașteri O viziune mai corectă asupra artei pietrelor funerare din acest timp datorăm lucrării lui Burger Giuliano da Sangallo, aparent, nu deținea o daltă, dar în orice caz el însuși a creat desene pentru partea figurată a lucrărilor sale în domeniul arhitecturii aplicate Medalioanele și frizele de rame cu arabescuri în gustul Renașterii pe ramele nișelor monumentelor funerare ale lui Francesco și Nera Sassetti din Santa Trinita din Florența, pe care în loc de figuri culcate sunt doar profile ascuțite ale defunctului, în depozitul lor păgân și limbajul formelor sunt împrumutate din reliefurile sarcofagelor romane Pe același teren se află decorația sculpturală a Palazzo Gondi ( ) din Florența, în timp ce altarul său mare ( ) din Madonna della Carceri din Prato subordonează tradițiile creștine unei noi înțelegeri a formelor Giuliano da Sangallo a fost la început sculptor în lemn și arhitect, în timp ce succesorul său Andrea Contucci, supranumit Sansovino ( - ), studiat recent de Schoenfeld, Maucheri și Burger, a fost un sculptor desăvârșit de la școala din Pollaiolo Lucrările perioadei sale florentine timpurii, cum ar fi retabloul său de teracotă pictat de la Santa Chiara din Monte Sansovino, orașul său natal, sunt încă lucrările ultimelor etape ale Renașterii timpurii Ce a făcut în timpul șederii sale în Portugalia ( - ) este destul de greu de stabilit Când, în jurul anului , și-a reluat activitatea la Florența, a apărut imediat alături de Michelangelo ca reprezentant al unei noi direcții Grupul său de marmură Botezul Domnului de deasupra ușii de est a Ghiberti din Baptisteriul din Florența este considerată o sculptură a celei mai pure florentine, înaltei Renașteri Început în jurul anului , nu a fost finalizat decât zeci de ani mai târziu de către Vincenzo Danti, întrucât Îngerul a fost adăugat în secolul al XVIII-lea Hristos și Ioan Botezătorul, a căror mână dreaptă întinsă cu paharul de botez corespunde în sensul contrastului cu piciorul său stâng proeminent, aparțin într-adevăr lucrărilor clasice ale vremii Figura aproape goală a Mântuitorului, stând cu brațele încrucișate pe piept și cu ochii în jos, cu forme atât de demne, mai ales remarcat prin imediatitatea viziunii artistice Deoarece fiecare dintre cele două figuri stă pe un piedestal separat, un grup adevărat este, desigur, încă exclus Legate de ele sunt figurile lui Ioan Botezătorul și Madonei ( ) din catedrala din Genova, frumoase, dar încă acoperite cu sculpturi de marmură de severitate ușoară La Roma, sediul său în jurul anului , a făcut pentru Iulius al II-lea ambele pietre funerare mari de perete în corul Santa Maria del Popolo, mormântul cardinalului Ascanio Maria Sforza în stânga în , în dreapta - mormântul lui Girolamo Basso della Rovere în Ambele aparțin genului acelor pietre funerare florentine în nișe de perete, care la Roma erau încadrate de arhitectura unor adevărate arcuri de triumf Arhitectura lor puternică urmează deja stilul secolului al XVI-lea; în bogatele decorațiuni cu arabescuri care le acoperă coloanele, soclurile și frizele se mai aud ecouri ale Quattrocento-ului „Virtuțile” care stau în nișele laterale și se așează mai sus pe cornișele de încoronare, precum și statuia Dumnezeului atotputernic dintre îngeri, care încununează podul mijlociu, dezvăluie limbajul liber și pur al formelor noii direcții, dar sunt lipsite de spirit creativ Sculpturile în marmură ale ambilor prinți ai bisericii, moțenind sub arcadele mijlocii pe sarcofagele lor în ipostaze semișezând, calculate pentru contrastul de poziții, indică trecerea de la simplitatea vremii de glorie la intenționalitatea timpului declinului Ascanio Sforza, deși doarme, dar își sprijină capul cu mâna dreaptă, sprijinindu-se pe cot Orez Mormântul cardinalului Ascanio Maria Sforza Dintre restul lucrărilor romane ale lui Sansovino, grupul de marmură al Sf Ana cu Fecioara cu Pruncul la Sant'Agostino, în care bătrânul cap șifonat al Annei a fost adesea criticat, va deveni mai clar dacă este considerat în sensul imaginilor celor „trei vârste ale vieții” care erau atunci în obicei, în timp ce un grup într-un timpan deasupra ușii din Santa Maria dell Anima, din nou pe bună dreptate atribuită de Maucheri maestrului nostru, este simplă în sine, înfățișând suflete fericite înclinate în rugăciune în fața Maicii Domnului, în spiritul timpului nou din forma oamenilor goi Ultimele lucrări ale lui Andrea aparțin catedralei din Loreto, unde s-a mutat în și unde a continuat să trăiască până în , când în ajunul morții s-a întors în orașul natal Sarcina de a decora nișele catedralei din Loreto cu figuri de regi, profeți și sibile, cum ar fi Casa Santa Bramante, și marile ei piloni cu imagini în relief din viața Mariei, a necesitat implicarea a numeroși colaboratori, dintre care toscanii Trebuie amintiți Francesco Sangallo, Raffaello da Montelupo și Niccolò Pericoli, supranumit Tribolo Printre cele mai frumoase, deși oarecum supraîncărcate, reliefuri concepute într-un adevărat stil pictural, se numără Buna Vestire, în care Fecioara Maria se întoarce aproape involuntar spre înger, iar deasupra lui, printre puterile cerești, însuși Dumnezeu Tatăl se repezi într-o mișcare care seamănă destul de clar cu Atotputernicul din tavan Michelangelo Pe lângă această uşurare, Andrea a mai executat cu mâna sa relieful Adorării Păstorilor, iar la prestaţia altora, se pare, doar a participat Figurile profeților și sibilelor din nișe reflectă și influența puternică a picturilor deja descrise pe tavanul Capelei Sixtine, în fața cărora nici prietenii, nici inamicii nu au putut rezista Dintre maeștrii aceluiași trend care au apărut alături de Sansovino, cei mai apropiați colegi ai săi Andrea Ferrucci de la Fiesole și Baccioda Montelupo nu se pot compara cu el Giovanni Francesco Rustici ( - ), elev al lui Verrocchio și Leonardo da Vinci, se remarcă din generația tânără prin interpretarea sa Grupul său de bronz Predici ale lui Ioan Botezătorul, deasupra ușii de nord a Baptisteriului din Florența, îl are pe Ioan Botezătorul în mijloc, iar fariseul și levitul de ambele părți ale lui, încă pe piedestale rotunde separate Unitatea internă a grupului este încă păstrată, cu trei figuri separate executate liber și vital, iar expresiile faciale și posturile cu care ascultătorii ascultă fără tragere de inimă, dar irezistibil discursul, precum și gesturile discursului serios și emoționant al lui John convingător Lucrări de Benedetto Rovezzano Semnul lui Rustici, Benedetto Rovezzano (circa - ), în ciuda imperfecțiunii lucrărilor sale figurative, de exemplu, reliefurile monotone ale monumentului funerar al Sf Gualberta din Muzeul Național din Florența, este încă un inovator îndrăzneț în domeniul ornamentelor El prelucrează motivele vechi cu o forță mai mare și, în același timp, cu un clarobscur mai ascuțit decât predecesorii săi; craniile și armele îi servesc drept motive noi, de exemplu, pe sarcofagul lui Oddo Altoviti din Biserica Apostolilor din Florența În cele din urmă, florentinul Lorenzetto (d ), care trebuie privit ca un discipol al lui Rafael, a câștigat mai multă faimă prin realizarea schițelor curate ale lui Rafael pentru un Iona de marmură care iese din burta unei balene și pentru un relief din bronz al lui Hristos Convorbiri cu o femeie samariteancă într-o capela Chigi la Santa Maria del Popolo din Roma decât cu propriile sale scrieri slabe Pic Conversații în relief ale lui Hristos Adevăratul elev al lui Andrea Sansovino a fost florentinul Jacopo Tatti ( - ), numit după maestrul Jacopo Sansovino Stabilindu-se la Veneția în , a devenit rapid șeful arhitecturii și sculpturii orașului lagunelor, unde îl vom întâlni în timp În epoca florentină și romană anterioară, s-a alăturat mai întâi Andreei, apoi, sub influența lui Michelangelo și a Antichităților, s-a dezvoltat într-un arhitect priceput și un sculptor cu experiență Este remarcabil că el a fost cel care a realizat o copie în bronz din grupul Laocoon Apostolul său Iacov ( - ) din Catedrala din Florența depășește ca vitalitate și noblețe de formă statuia apostolului Andrei de Ferrucci ( ) și evanghelistul Ioan Rovezzano ( ) Bacchus-ul său gol din Muzeul Național (Bargello), realizat dintr-un tânăr frumos, vorbind cu entuziasm și ridicând un pahar plin, aparține celor mai pure, dar nu și celor mai remarcabile lucrări ale Înaltei Renașteri Madona sa din Roma, în Sant'Agostino, se învecinează cu St Ana cu Maica Domnului și pruncul profesorului său, în timp ce colosala statuie a Sf James în Santa Maria di Monferrato dezvăluie o competiție deja deliberată cu Michelangelo Un alt elev al lui Andrea și Jacopo a fost Niccolò Pericoli, supranumit Tribolo ( - ); îi cunoaștem timpurile de început dintr-o statuie simplă de mărimea lui James din Catedrala din Florența Începând din , a lucrat la Bologna, unde în reliefurile din viața lui Iosif și Moise și în statuile profeților și sibilelor de pe ușile laterale ale San Petronio, ușor inspirate de Michelangelo, s-a arătat ca un maestru al purității forme caste, stăpânind felul unei povești reținute și pline de viață, dar în relieful Adormirii Maicii Domnului din interiorul bisericii mai hotărât intrase deja pe calea lui Michelangelo Trecerea de la direcția lui Sansovino la stilul manierat din a doua jumătate a secolului al XVI-lea este indicată în mod deosebit de clar de Vincenzo Danti ( - ), finalizarea Botezului Domnului a lui Andrea Sansovino cu lucrarea sa principală, grupul de bronz al Tăierea capului lui Ioan Botezătorul, stând deasupra ușa de sud a baptisteriului Influența demonică a lui Michelangelo nu a putut scăpa de niciunul dintre tinerii sculptori Puțini dintre ei, care sunt fiul lui Baccio Raffaello da Montelupo ( - ), care l-a executat pe Sf Damian pentru Capela Medici din Florența și pentru Michelangelo figurile minore ale mormântului lui Iulius al II-lea din San Pietro in Vincoli din Roma, apoi Fra Giovanni-Francesco Montorsoli ( - ), care a realizat o statuie a Sf Cosmosul din Capela Medici, considerați a fi adevărații săi studenți, sunt deja în aceste lucrări nesemnificative și neinteresante alături de creațiile profesorului lor, iar în propriile sculpturi - lucrările lui Montorsoli sunt cel mai bine reprezentate la Genova în San Matteo - inegale și oscilând, întrucât își impun în mod voluntar legăturile stilului Michelangelo, încearcă să se elibereze pentru a cădea apoi sub alte influențe Dimpotrivă, lombardul Guglielmo della Porta (fost - ) a devenit sculptor de portrete și s-a ridicat la propria sa manieră impunătoare și veridică în statuia de bronz a Papei Paul al III-lea așezat pe mormântul său din Catedrala Sf Petru, care a apărut sub supravegherea lui Michelangelo însuși, în timp ce, ca figuri secundare, și aici, nu au mers mai departe decât imitarea stilului lui Michelangelo Orez Statuia Papei Paul al III-lea așezat Dintre adevărații florentini ai acestei tendințe, Baccio Bandinelli ( - ), celebrul rival invidios al lui Michelangelo, a încercat să abordeze măreția și libertatea de mișcare a acestui maestru din exterior, dar a reușit doar ca grupul pompos și nesemnificativ al lui Hercule iar Caca ( - ) i-a apărut ) în fața Palazzo Vecchio, un Bacchus slab în Palazzo Pitti și un grup puțin mai direct de Adam și Eva ( ) în Muzeul Național din Florența Remarcabilul arhitect Bartolommeo Ammanati ( - ), ca sculptor, venind de la Jacopo Sansovino, în fântâna sa din Neptun ( ) în Piazza della Signoria a creat o lucrare zveltă și spectaculoasă în design general, deși foarte condamnabilă și cu adevărat dependentă în formele corpurilor tinerilor din bronz, cu mișcări în stilul Michelangelo Influența lui Benvenuto Cellini O poziție aparte printre florentinii direcției Michelangelo o ocupă Benvenuto Cellini ( - ), autorul unei celebre autobiografii tradusă chiar de Goethe, în care și-a tratat faima postumă mult mai atent decât o consideră corectă posteritatea imparțială Plon și Supino i-au dedicat lucrări speciale lui Benvenuto Cellini El, ca mulți artiști florentini, a început ca aurar și a rămas aurar toată viața Timp de secole s-a crezut că toate farmecele măiestriei aurare a Renașterii italiene s-au contopit în numele său Marea majoritate a bijuteriilor sale, din păcate, s-au pierdut Autentice sunt doar tacâmurile sale din colecția Ambras din Viena, pe care, alături de o sare și piper, prezentate sub forma unui mic arc de triumf roman, stau rezemate figuri goale ale zeului mării și ale zeiței pământului spatele unul împotriva celuilalt Pe piedestal, momentele zilei lui Michelangelo sunt repetate într-o formă modificată În orice caz, acest articol de lux emailat subțire, cu liniile sale principale împrăștiate, o grămadă de creaturi terestre și acvatice, măști, corpuri umane și simboluri oferă ideea stilului de bijuterii al lui Cellini și al contemporanilor săi, ca un mai magnific decât rafinat, mai spectaculos decât strict Ca medaliat, este atât de slab și manierat în medaliile în onoarea lui Clement al VII-lea și a lui Pietro Bembo încât îl depășește cu medaliile sale simple și vitale în onoarea lui Ariosto și Tițian etc chiar și un astfel de medaliat precum Pastorino Pastorini ( - -) ), maestru , după bunul obicei vechi, ca Cellini, care și-a aruncat și medaliile, ca să nu mai vorbim de medaliați, care în vremea lui au înlocuit turnarea cu goana, iar Cellini nu poate fi comparat în imediata concepție a lui portrete cu medalii cu maeștri precum Francesco Ortensi dal Prato ( - ) și Domenico Poggini ( - ) Nu este de mirare că în marile lucrări de bronz, realizate de el mai ales într-o perioadă ulterioară, este drăguț, de exemplu, în picioarele sale imposibil de lungi, odihnindu-se lângă o căprioară „Nymphe Fontainebleau” la Luvru Comparativ mai bune sunt busturile lui portret, precum Cosimo I din Muzeul Național din Florența, datorită marginilor ascuțite ale ochilor, care au o expresie înghețată; și mai bine este grupul său mare de bronz Perseus în Loggia de Lanzi În triumf, eroul ridică cu mâna stângă capul unei meduze, pe corpul căreia calcă Din gâtul ei se revarsă un curent de bronz de sânge Cu toate acestea, în transferul raporturilor de masă, această lucrare, fără îndoială, concepută pentru vizualizare din toate părțile, pare și ea artificială, iar reliefurile piedestalului și cadrele lor maniere mărturisesc pe deplin participarea bijuteriilor la reducerea stilului baroc la artistic și arta aplicată industrială În sfârşit, trebuie să ţinem cont de întâmplarea obişnuită că, de la mijlocul secolului al XIV-lea, sculptorii care fuseseră pregătiţi în nord au venit în Italia pentru a asimila pe deplin stilul italian al vremii şi apoi a intra cu succes în competiţie cu italianul stăpâni pe propriul pământ Primul în linie este Jean Boulogne de Douai ( - ), care a ajuns la Florența în și aici în slujba Medicilor, sub numele de Giovanni da Bologna, care a dezvoltat o activitate extinsă și conștient oportună ca sculptor decorativ în artele aplicate mari si mici Limbajul formelor sale, uneori obișnuit, caracteristic tuturor, uneori foarte ciudat și uneori foarte pur și plăcut, constituie, în general, o trecere indubitabilă la baroc El deține deja liniile de construire a figurilor individuale și a grupurilor pentru a le vizualiza din toate părțile cu forță și independență deplină Fântâna lui Neptun din Bologna ( - ) și, ulterior, lucrările fine de acest gen din Grădinile Boboli din Florența sunt printre cele mai fântâni magnifice din secolul al XVI-lea Orez Fântâna lui Neptun din Bologna ( - ) Statuile sale ecvestre în mărime naturală, precum Cosimo I în fața Palazzo Vecchio ( ), depășind în adevărul lor vital statuia lui Ferdinand I finalizată mai târziu de Tacca în Piazza Annunziata din Florența, sunt primele statui ecvestre ridicate în Florența, deşi încă nu le pot egala pe ale lor predecesori creaţi de mâinile florentinilor la Padova şi Veneţia Cunoscutele grupuri ale lui Giovanni, Răpirea femeilor sabine ( ) și Hercule și Nessus ( ) în Loggia de Lanzi, Victorie ( ) în Muzeul Național din Florența, vorbesc despre o creștere a numărului de antice subiecte mitologice și, în același timp, ale unui viitor care dezvoltă stilul trupelor sale de sine stătătoare Cea mai completă impresie o face Mercurul său, turnat în bronz în , din aceeași colecție Cu o mișcare grațioasă, „Mesagerul zeilor” coboară din cer Că este purtat de vânturi o arată briza de bronz a vântului, pe care calcă ușor cu vârful unui picior Pic Statuia ecvestră a lui Cosimo I Cele trei uși de bronz în relief de la Pisa, într-un stil pictural atât de dezaprobat de apărătorii stilului grecesc de relief, cu reprezentări din viața Mariei, tinerețea lui Hristos și Patima, reprezintă lucrările ucenicilor și adepților lui Giovanni Printre ei, alături de italieni, se numără din nou artistul nordic Pietro Francavilla (Francheville) din Cambrai ( - ), care a interpretat și alte lucrări destul de slabe în Italia, iar acest lucru este important pentru înțelegerea rolului internațional care nu a putut fi evitat la sfârşitul acestei ere, chiar şi arta Italiei Centrale Consecința evidentă a acestei educații internaționale a fost acceptarea universală a limbajului formelor sculpturale Pictura italiană mijlocie din secolul al XVI-lea Caracteristici ale picturii centrale italiene De când florentinul Leonardo da Vinci a trezit forțele adormite ale picturii, aceasta s-a îndreptat în mod conștient în toată Italia spre scopul de a face pictura să trăiască o viață reală mai plină și, în același timp, să fie o reflectare mai perfectă a adevărului cel mai înalt Diferențele în direcțiile în care pictura de atunci, ca și acum, aspira la aceste scopuri, diferențe în funcție de locul, timpul și personalitatea artistului, au dus întotdeauna la consecințe diferite și, prin urmare, este firesc ca pictura să se abate fie de la realitate, fie de la artistic adevăr Influența formelor puternice ale lui Michelangelo, exprimată în principal în desen, a făcut rareori posibil să se manifeste clar în Italia centrală la cuceririle pitorești ale lui Leonardo, iar puterea demonică a expresiei lui Michelangelo a dat naștere tocmai aici manierismului, care își folosește stilul în așa fel încât pătrunderea reciprocă completă a formei și conținutului lasă loc unor motive arbitrare exterioare care nu mai sunt inspirate de natură Dezvoltarea ulterioară a fost, totuși, cel mai viu indicată în Florența, unde tocmai maeștrii celei de-a doua generații a secolului al XVI-lea au fost cei care au căzut în manierism în picturile lor istorice religioase și seculare și, după cum Jacob Burkgardt, Schaefer și autorul acestui articol carte aflată, doar în portrete, care în sine duce la natură, au avut ocazia să se arate drept „fii ai naturii” Doar două școli florentine din secolul al XV-lea au supraviețuit și și-au dovedit viabilitatea: școala lui Domenico Ghirlandaio și Piero di Cosimo, care căzuseră deja sub influența lui Leonardo Școala din Ghirlandaio rămâne renumită pentru că l-a predat pe Michelangelo Acum, cot la cot, prietenii de tinerețe ai lui Michelangelo, Giuliano Bugiardini ( - ) și Francesco Granacci ( - ), doi artiști mediocri neindependenți, s-au dezvoltat cot la cot în ea Vasari îl apreciază însă pe Bugiardini ca pe un excelent portretist, iar dacă i se atribuie pe bună dreptate așa-numita „Monaca”, un portret magnific pictat al unei doamne care citește în Palatul Pitti (nr ), atunci chiar este asa in fata noastra Mai semnificativ este fiul lui Domenico, elevul lui Granacci Ridolfo Ghirlandaio ( - ), în retablourile sale La început l-a urmat pe Leonardo, judecând după Încoronarea Fecioarei Maria ( ), la Luvru, pictată în spiritul lui Fra Bartolomeo, iar apoi în cele două picturi colorate ale sale cu miracolele Sf Zenobia ( ) din Uffizi, s-a alăturat îndeaproape Albertinelli Dintre picturile discutabile ale lui Leonardo, unii savanți îi atribuie „Anunțul” fin pictat din Uffizi, iar cele mai multe – portretul magnific al aurarului din Palatul Pitti (nr ), care este într-adevăr cea mai bună lucrare a lui Pic „Nunta Fecioarei Maria” ( ) Orez Buna Vestire de Granacci Ridolfo Ghirlandaio ( - ) De la școala lui Piero di Cosimo provin atât Fra Bartolomeo, cât și un vechi prieten și colaborator al acestui maestru, Mariotto Albertinelli ( - ) Cele mai bune lucrări ale acestuia din urmă, stil strict „Vizita Maicii Domnului la Sf Elisabeta” din Uffizi ( ), „Trinitatea”, clară într-un concept închis și, în cele din urmă, „Anunțul” original, prescurtat în perspectivă, de la Academia din Florența, sunt concepute prea independent pentru a fi considerate simple imitații ale lui Fra Bartolomeo Cei doi Dioscuri, Bartolomeo și Mariotto, au fost urmați de o altă pereche de prieteni, Francesco di Cristofano Bigi, supranumit Franciabigio ( - ), și Andrea Angeli, supranumit Andrea del Sarto ( - ) Dintre aceștia, ultimul, cel mai tânăr, dar mai semnificativ, a fost un elev al lui Piero di Cosimo însuși, iar primul a studiat cu Albertinelli De ceva vreme au ținut chiar și un atelier comun Picturi celebre de șevalet de Andrea del Sarto Studiată cuprinzător de Reimon, Manz, Janicek, Schaeffer, Guinness și Knapp, Andrea del Sarto a devenit liderul picturii florentine ale Epocii de Aur alături și direct cu Fra Bartolomeo Și a studiat desenele animate ale lui Leonardo și Michelangelo și a absorbit toate impresiile vieții artistice florentine bogate; a procesat toate aceste impresii în sine, iar din școala în care stilurile s-au încrucișat, a apărut ca un maestru independent, original Numai Berenson, lăsând deoparte frumoasele desene ale sangvinului lui Sarto, vorbea despre el altfel De la Piero di Cosimo, Andrea a moștenit poezia peisajului, de la Bartolomeo construcția simetrică și piramidală a grupurilor de picturi de șevalet, de la Leonardo „sfumato” moale al transmiterii sale picturale Andrea, pe lângă Leonardo, este singurul florentin care își gândește picturile în culori Măreția limbajului formelor și izolarea designului său, atât de simplu și natural, încă, parcă, înrădăcinate la începuturile Quattrocento, sub influența crescândă a lui Michelangelo, capătă în mod deliberat mai multă mișcare și, în cele din urmă, devin mai sărace datorita repetarii Cu toate schimbările relativ mici ale stilului său, Andrea oferă încă o mare libertate picturii ei prin consonanța lor, înfățișează fețe aproape portretistice, în haine care de obicei ascund corpul, știe mereu să mențină unitatea artistică între măreția artificială a formelor și culorile proaspete, vesele, parfumate, care ne permite să vedem în el pe unul dintre primii artiști ai dispoziției Primul rând mare de fresce de Andrea, în curtea Bisericii Slujilor Sf Annunziata din Florența, conține cinci picturi din viața Sf Philip Benizzi ( - ), și deja în primul dintre ele, Acoperind un lepros, folosește starea de spirit a peisajului pentru a ridica acțiunea; apoi urmează două tablouri din viața Mariei, iar în celebra Nașterea Mariei ( ), ambele părți ale maternității sunt legate de figura înaltă a Lucreziei del Fede, frumoasa soție a artistului, pe care a imortalizat-o în toată femeia sa cifre Dar abia în Andrea a pictat-o pe Madonna del Sacco deasupra ușii de intrare a curții, o Sfântă Familie maiestuoasă, cu o înțelegere foarte subtilă a locului și un simț al liniilor, situată într-un timpan A doua serie mare de fresce de Andrea ( - ), în curtea frăției laicilor dello Scalzo din Florența, înfățișează doar viața Boteztorului, într-un ton sepia Al cincilea tablou, Sărbătoarea lui Irod ( ) și al șaselea și al șaptelea tablou, Tăierea capului lui Ioan Botezătorul și Salomeea cu capul lui Ioan ( ), arată puterea supremă a priceperii sale Cât de minunat dezvoltate și echilibrate sunt contrastele din figurile și grupele tabloului „Sărbătoarea”! Cât de priceput în ambele poze este întunecată priveliștea celor mai groaznice de călău și de ipostaza Salomei! Cina cea de Taină a Andreei din Biserica Salvi ( - ), în ciuda asemănării generale a compoziției, amintește încă mai puțin de Cina cea de Taină de Leonardo decât picturile sărbătorilor lui Paolo Veronese, luate din viață și la în același timp decorativ Din picturile de șevalet ale Andreei, „Hristos ca grădinar”, din Uffizi, reprezintă o lucrare timpurie, încă aproape imatură, iar „Iacob”, de mai târziu, aplecat spre un băiat îmbrăcat în alb ( ), arată cât de mult avea el colorat și sentimente sufletești Dintre cele treisprezece picturi ale lui Andrea din Palazzo Pitti, Buna Vestire ( ) este poate cea mai bună dintre toate pentru rafinamentul imaginilor și starea de spirit legată de peisajul de vis, iar Sfântul Interviu ( ) folosește pentru prima dată această combinație de figuri în picioare și în genunchi , pe care Andrea de atunci o prefera, în timp ce „Tânărul John” strălucește cu acea frumusețe tandră, captivantă pe care imitațiile îndulcite nu o pot banaliza Atât „Sfintele Familii” din Luvru, cât și „Milostivirea” („Caritas”), scrise în timpul scurtei șederi a Andreei în Franța ( - ), arată toate trăsăturile sale cele mai bune, în timp ce „Jertfa lui Avraam” ( ) din Galeria Dresda este una dintre picturile târzii reci, foarte finisate, ale maestrului Pic Fresca de Andrea ( - ) Orez Sfânta Convorbire ( ) Rarele portrete ale Andreei erau și ele noi pentru vremea lor, de cele mai multe ori semifiguri foarte vitale într-o jumătate de tură pe un fundal monocrom, înzestrate de el pentru acea vreme cu o „sensibilitate” nemaiauzită Dintre portretele feminine, portretele soției sale Lucrezia din muzeele din Madrid și Berlin sunt mai presus de toate Dintre bărbați se remarcă cele care anterior erau considerate propriile sale portrete, semifigurele tinerești visătoare din Uffizi și din Palatul Pitti, precum și „Sculptorul” londonez Franciabigio din picturile timpurii amintește încă de Piero di Cosimo, de exemplu, în „Călmuirea lui Apelles” din Palatul Pitti „Madona la fântână” din Uffizi, atribuită aproape tuturor noilor cunoscători ai Franciabigio, amintește de Madonele lui Rafael din perioada florentină Cele mai apropiate de Andrea sunt frescele sale din interiorul coridoarelor Curții Servitelor și din Scalzo O prelucrare independentă a tot ceea ce este străin este pictura sa alungită ( ) din Galeria Dresda, cu figuri mici, înfățișând în mod expresiv povestea lui Batseba Doar portretul florentin l-a mutat pe Franciabigio înainte Pe un fundal monocrom, a scris, de exemplu, un portret pe jumătate al unui bărbat cu privirea îngrijorată, aflat în Galeria Liechtenstein din Viena Franciabigio a preferat în special fundalurile peisagistice ale perioadei de tranziție în portretele sale și, din acest punct de vedere, era mai demodat decât Andrea: astfel sunt portretele tinerilor visători din galeriile din Berlin și Londra și Palatul Pitti, așa este portretul celebru din lume un tânăr cu aspect trist la Luvru (nr ), cunoscut anterior ca opera lui Francia, Rafael, Giorgione și Sebastiano del Piombo, până când în cele din urmă cunoscătorii au recunoscut-o ca fiind opera lui Franciabigio În orice caz, acest portret este o lucrare de neuitat, magistral Alți camarazi, adepți și studenți ai Andreei, precum Domenico Puligo ( - ), Francesco Ubertini, zis Bacchiacca ( - ), Rosso Fiorentino ( - ), pe care îi vom întâlni din nou în Franța, și Jacopo Carucci da Pontormo ( ), un adevărat elev al Andreei, ca pictori ai scenelor biblice, aparține deja maeștrilor care folosesc formele și motivele altora, dar ca portretiști sunt artiști independenți ai timpului lor Unul dintre cei mai buni portretişti ai secolului a fost Pontormo, pe care Schaeffer îl pune în fruntea reprezentanţilor „portretului de curte” din Florenţa, care a devenit reşedinţa după ridicarea lui Alexandru de Medici la rangul de duce ( ) „Sculptorul” Pontormo din Luvru seamănă încă cu portretele tânărului Franchabigio Portretul ducelui Cosimo din Muzeul Sf Mark în Florența S-au păstrat aproximativ o duzină și jumătate de portrete excelente ale operei sale Elevul lui Pontormo Angelo Allori, supranumit Bronzino (cca - ), despre care Schulze a scris o carte, era deja principalul exponent al picturii florentine reci, bazate pe Michelangelo, din ultimul sfert de secol Picturile sale pe subiectele Sf Scripturi precum „Hristos în pragul iadului” din Uffizi ( ), atât de maiestuos în măreția sa, sunt aproape insuportabile pentru sentimentul nostru prezent Ca portretist, însă, posedă toată priceperea și toate intențiile timpului său Până la o jumătate de secol, portretele sale au încă căldura unui ton general, noblețea ipostazei și sunt expresive în sensurile giratorii; mai târziu, urmând spiritul vremurilor, au devenit mai uscate, mai reci, mai superficiale, cu ipostaze mai deliberate și detalii mărunte Compară, de exemplu, portretul său de doamnă din Schitul din Petersburg cu portretul unei văduve în doliu din Uffizi! Bronzino a fost în primul rând un pictor de curte al familiei Medici Cel mai frumos portret al lui Cosimo I se află în Palatul Pitti, iar cel mai bun portret al soției sale, mândra spaniolă Eleonora cu fiul ei cel mic, se află la Uffizi Adevăratul elev al lui Andrea del Sarto, mai târziu în viață, a fost Giorgio Vasari ( - ), celebrul biograf al artiștilor și arhitecților, recomandat lui de însuși Michelangelo Ca pictor, St Scriptura și el aparține celor mai înfocați adepți ai lui Michelangelo Arta sa de pictor este arătată de portretele de familie din Badia din Arezzo, remarcabil de expresive, în ciuda descărcării uscate, portretele lui Lorenzo și Alessandro de Medici din Uffizi Este destul de înțeles că numele său este asociat și cu Academia de Desen, fondată la Florența în Pictorii florentini din ultimul sfert al secolului al XVI-lea, precum Santo Titi (d ) și Alessandro Allori ( - ), au renunțat complet la manierismele tendinței Michelangelo și au trecut la „eclectismul academic”, din care iscusiți dar au apărut lucrări fără viaţă Principalele destinații din Siena Siena, vechiul rival al Florenței, orașul imperios al Arno, a rămas mult în urmă în competiția artistică cu el din secolul al XVI-lea Pictura sieneză din secolul al XVI-lea, descrisă în detaliu de Jacobsen, datorită unor maeștri vizitatori, precum Pinturicchio și Bazzi, a ajuns la o nouă înflorire Maeștrii perioadei de tranziție, precum Bernardino Fungai ( - ), încă stau pe vechiul pământ sienez, semănat de amintirile bizantine Tablouri precum somptuoasa sa Nuntă a Mariei ( ) în Biserica Servitelor și Santa Maria di Fontegiusta, Madona ( ) și Adormirea Maicii Domnului din Academia Siena dovedesc acest lucru cu un limbaj sec al formelor și imobilitatea compoziției El a fost, însă, primul, spune Jacobsen, „smulse vălul auriu”, adâncind fundalul peisajului pentru privirea privitorului, primul care înlocuia fundalul auriu cu peisaje îndepărtate, ușor desenate Elevul său, poate în mod incorect, este Giacomo Pacchiarotti (din până după ), a cărui pictură principală este Înălțarea de la Academia din Siena, în ciuda culorilor sale albicioase, reci și plasticitatea formelor în spiritul Quattrocento-ului, în compoziție tinde deja pentru un sentiment de libertate al secolului al XVI-lea Picturile sale, însă, sunt încă foarte departe de completitatea incomparabilă a celor mai bune lucrări ale acestui secol Girolamo della Pacchia a fost anterior amestecat cu Pacchiarotti (din până în perioada de după ), din ale cărui numeroase picturi din bisericile din Siena, amintind la oarecare distanță acum de Perugino, acum Fra Bartolomeo, acum Rafael, acum Sodoma, ar trebui să se arate „Madona” între doi sfinţi” din San Cristoforo şi pe altarul cu „Veştirea” şi „Sărutul Mariei şi Elisabetei” din Academia din Siena Orez Madona între doi sfinți O viață nouă, cu adevărat artistică, a fost adusă în Siena, a doua sa casă, de către Giovanni Bazzi din Vercelli, supranumit Il-Sodoma ( - ) Jansen, Julius Meyer, Frizzoni, Gobart Koest, Cesare Faccio au scris despre el, iar Jacobsen era deosebit de autoritar Sodoma a fost un artist prolific, bogat talentat După ce a fost educat la Vercelli, a lucrat până în în galaxia milaneză a lui Leonardo, din până în - la Siena și împrejurimile sale, iar din alternativ - la Roma și în orașele toscane, dar mai ales la Siena, unde și și-a încheiat viaţă Lucrările primei sale timpuri siene sunt Leonardo în sensul cel mai larg al cuvântului; sub influența școlii romane, Sodoma și-a îmbunătățit apoi rapid limbajul formelor până la expresia cea mai deplină a simțului frumosului Frumusețea ovalelor tinere și curate ale fețelor femeilor și bărbaților tineri cu ochi mari, apoi perfecțiunea duioasă a trupurilor goale ale copiilor, niciun artist nu a transmis mai atrăgător decât el Compoziții mari pe teme biblice de ordin superior cu planuri pe termen lung, deși ieșeau adesea de sub peria lui, nu au fost, totuși, niciodată punctul său forte Prima perioadă sieneză include astfel de picturi de șevalet precum retabloul „Coborârea de pe cruce” a Academiei din Siena, cu jelii celebri, pictate sub influența lui Leonardo, o serie de fresce din viața Sf Benedict în Santa Anna în Creta lângă Pienza ( ) La cele nouă picturi pictate de Luca Signorelli în Monte Oliveto, Sodoma a adăugat încă , mai directe în observație, desen mai puternic și înzestrat cu o mai mare profunzime de viață decât chiar și lucrările sale ulterioare Cele mai bune tablouri sunt „Tava spartă” cu un portret magnific al maestrului, „Înmormântarea” și „Ispitirea sfinților”, ambele cu frumoase figuri tinerețe La Roma, Sodoma a fost primul care a pictat (în ) tavanul Stanzai della Senyatura, pe în care Rafael a păstrat doar câteva dintre ornamente și abia în timpul celui de-al doilea ședere la Roma ( ) și-a desăvârșit minunatele fresce din istoria lui Alexandru cel Mare într-una din încăperile superioare ale Vilei Farnesina Cea mai luxoasă compoziție de aici este „Căsătoria lui Alexandru și Roxana”, scrisă după textul lui Lucian, care conține o descriere a picturii de către maestrul grec Aetion Între și la coloana Academiei din Siena s-a ridicat un Hristos izbitor și frumos, pe care Jacobsen îl numește „cel mai frumos Se-Man” al Renașterii În jurul anului și-a pictat minunatul său St Sebastian” la Uffizi din Florența Dintre frescele siene de mai târziu din Sodoma, sunt frescele din viața Sf Catherine în San Domenico ( ) indică dezvoltarea sa ulterioară Leșinul sfintei, primirea stigmatelor de la Mântuitorul planând deasupra ei, apoi rugăciunea ei la apariția unui înger care a adus împărtășirea din ceruri, reprezintă o stare de extaz divin într-o înțelegere nouă, mai expresivă Frescele acestui maestru din Palazzo Pubblico din Siena ( - ) respiră și ele cu un simț deplin al frumuseții: faimoșii sfinți Vittorio și Ansano cu frumoase imagini de copii goi, Sfântul Bernardo Tolomei și, în sala inferioară, veselia „ Învierea lui Hristos” Frescele pictate de Sodoma pentru frăția Santa Croce din Siena, „Hristos în grădina Ghetsimani” și „Hristos în pragul iadului” aparțin celor mai frumoase lucrări Au fost scoși de pe pereți și mutați la academie Picturile de șevalet ale Sodomei, nemenționate anterior, îl arată din aceleași părți Sfinților bărbați din picturile sale de altar le lipsește uneori un cadru stabil, fețelor feminine le lipsește profunzimea sentimentului religios, iar tonul general lipsit de căldura combinațiilor colorate Pictura sa seculară de șevalet este caracterizată de picturi precum „Mercy” („Caritas”) din Berlin, două Lucreția (circa ), în Muzeul Kestner din Hanovra și în Galeria Weber din Hamburg În frumosul portret al unei doamne îmbrăcate în verde la Institutul Städel din Frankfurt, Kest, Frizzoni și Jacobsen, înainte și după Morelli, au vrut să vadă lucrarea Sodomei, dar alții neagă pe bună dreptate acest lucru Declinul puterii este deja arătat de picturile ulterioare din Catedrala Siena și din Santa Maria della Spina ( - ) din Pisa La Siena și la Roma a stat la înălțimea lui În orice caz, Sodoma a lăsat Siena un alt oraș decât cel în care a apărut pentru prima dată Formarea creativității Peruzzi Despre Baldassare Peruzzi ( - ) au scris Redtenbacher, Veese, Wyckhoff, Frizzoni și Herman Ca pictor, el își are originile în frescele lui Pinturicchio din biblioteca catedralei din Siena, a cărei influență asupra plafoanelor și frescelor sale timpurii ( ) din corul Sant'Onofrio din Roma este de netăgăduit Frescele celei mai mature perioade, precum Madona cu sacrificiu în genunchi ( ) din Santa Maria della Pace din Roma, lângă Rafael și Sodoma, îl arată ca pe un adevărat pictor din Cinquecento În lucrările ulterioare, de exemplu, în fresca lui Augustus cu Sibila din biserica Fontejustus din Siena, el sacrifică și geniului lui Michelangelo Dar cel mai personal Peruzzi a dat în lucrări decorative, de exemplu, în decorațiunile de tavan din Stanza d'Eliodoro (Heliodor), păstrate doar parțial de Rafael, în faimosul, la înșelarea tavanului sculptat cu ochiul cu imaginea lui cer in Sala Galatea din Farnesina si in picturile de arhitectura si peisaj una din salile superioare ale acestei vile, unde Peruzzi actioneaza ca un avansat „pictor de perspectiva”, precum si un maestru al picturii decorative peisagistice, reprezentat pe scara larga de artistii din nordul Italiei în Villa Imperiale de lângă Pesaro De asemenea, Peruzzi trebuie subliniat ca primul reprezentant al picturii romane de fatada de acest gen, in care si-a introdus propriul stil, desi decoratiunile sale de fatada nu au supravietuit Nu ne putem imagina pe Peruzzi ca un arhitect remarcabil fără Peruzzi, un pictor monumental care îl completează, dar nu îl depășește Timpul de după clasici din Siena a fost reprezentat de Domenico Beccafumi ( - ) În catedrală, mozaicurile sale ale podelei „Sacrificiul lui Avraam” reprezintă încă ceva mai înalt în felul lor, în timp ce picturile sale de plafon din primărie pe subiecte din istoria antică ( - ) tind să scadă cu contururi rafinate și colorate umbre de haine „Eclectismul” plictisitor al ultimului sfert al secolului al XVI-lea și-a avut însă aici reprezentantul destul de tolerabil în persoana lui Francesco Vanni ( - ) Școala sinceră din Umbria, în perioada ei de glorie, era săracă în noi începuturi și forțe Orazio Alfani ( - ), primul șef al academiei din Perugia ( ), a fost un manierist rafaelian Un cunoscut maestru umbrian al celei de-a doua jumătăți a secolului a fost Federigo Barocchio din Urbino ( - ), care a fost anunțat lumii întregi de Baglione și Bellori, iar mai recent Shmarsov l-a studiat temeinic și l-a glorificat ca reprezentant al barocului pictura și un intermediar între Michelangelo și Rubens Sfântul Sebastian din Catedrala din Urbino ( ) arată că dezvoltarea inițială a acestui artist a avut loc în școala romană Apoi soarele lui Correggio a strălucit asupra lui, așa cum demonstrează „Madonna di San Simone” din Galeria Urbino (circa ) Dezvoltarea sa ulterioară a constat în prelucrarea internă a influențelor primite de la Correggio, ale căror aspecte baroc „Coborârea de pe cruce” a lui Barocci în catedrala din Perugia ( ) deja suferise în mod clar procesări ulterioare, iar el a asimilat în mod uimitor clarobscurul strălucitor și graţioase scurtări ale marelui maestru parmenesc în lucrările sale principale şi ulterioare Aproape toate galeriile din Europa au picturi ale acestui maestru De remarcate sunt Madonna del Popolo ( ) din Uffizi, cu scenele sale încântătoare de copii, culorile și desenele maiestuoase și strălucitoare ale Înmormântării din Santa Croce in Sinigali ( ), izbitoarea și extaziată Ispita Sf Francis" din San Francesco din Urbino și monumental în compoziție și impregnat cu lumină clară și senzație moale "Intrarea în Templu" din Santa Maria in Vallicella din Roma Prezentarea lui reală a suișurilor și coborâșurilor extatice și a stărilor vizionare ne captivează adesea cu adevărat În general, din cauza lipsei de independență, premeditare și superficialitate a limbajului său bogat înfrumusețat de forme și culori pline de lumină roz, îl plasăm încă printre acei maeștri a căror artă numim nu stil, ci manieră Cu toate acestea, el a fost, fără îndoială, o personalitate artistică Pic „Madonna di San Simone” Pic „Madonna del Popolo” ( ) O nouă rundă de dezvoltare a Romei Roma, oraș veșnic tânăr, veșnic receptiv de pe Tibru, grație picturii lui Michelangelo și Rafael, a devenit din nou loc de pelerinaj pentru tinerii pictori din întreaga lume Despre propria școală de pictură a lui Michelangelo, care și-a executat întotdeauna toate frescele singur, desigur, nu poate fi nicio îndoială Cu toate acestea, trebuie să numesc doi artiști importanți ca reprezentanți ai cercului său Cel mai important este venețianul Sebastiano Luciani, supranumit Sebastiano del Piombo (circa - ), despre care Achiardi a publicat o nouă lucrare Îl întâlnim la Veneția ca un elev excelent al lui Bellini și Giorgione Dar el a părăsit Veneția pentru a se alătura mai întâi la Roma (în ) lui Rafael și, în curând, exclusiv lui Michelangelo Lucrările sale romane timpurii din Farnesina trădează un venețian, dar deja nesigur de sine Influența lui Rafael este arătată în special de unele dintre frumoasele sale portrete pe jumătate, considerate anterior ale lui Rafael, și recunoscute acum de majoritatea cunoscătorilor drept cele mai bune lucrări ale lui Sebastiano însuși Acestea includ portrete atât de magnifice precum „Frumoasa femeie romană” din Muzeul din Berlin, așa-numita „Fornarina” din Uffizi, „Violonistul” din colecția baronului Alphonse Rothschild din Paris și „Tânărul cu blană” Coat” în colecția prințului Chertorysky din Cracovia În fruntea lucrărilor lui Sebastiano, care au apărut în conformitate cu tendința Michelangelo, se află magnifica, cu o ușoară tentă venețiană, „Pieta” din Muzeul Viterbo, concepută în deplină unitate cu peisajul, apoi „Coborârea de pe cruce” în Sankt Petersburg, conceput într-o compoziție complet diferită, dar legată în interior de aceasta, și mai presus de toate - expresivă, dar lipsită totuși de unitate interioară, Învierea lui Lazăr ( ) a galeriei din Londra În contrast, puternicul „Chin al Sf Agatha" ( ) în Palazzo Pitti mai mult le amintește studenților de Rafael precum Giulio Romano În calea lor sunt izbitoare „Flageling of Christ” (după un desen de Michelangelo) din San Pietro in Montorio din Roma, „Hristos în ajunul Iadului” și „Carrying the Cross” la Madrid În cele din urmă, portretul majestuos de mai târziu a lui Sebastiano este reprezentat de calmul și perspicacitatea lui Adrian al VI-lea la Muzeul din Napoli, portretul unei doamne din colecția Chulczynski din Berlin, „Cavalerul” din Muzeul împăratului Frederic din Berlin și, în special, portretul său portretul Andreei Doria în Palazzo Doria din Roma, expresii depline ale intransigenței O astfel de artă mixtă precum cea a lui Sebastiano ar putea, desigur, să creeze lucrări magnifice separate, dar nu ar putea lăsa o moștenire Orez „Învierea lui Lazăr” ( ) Daniele Ricciarelli da Volterra (d ) a trecut de la Sodoma la Michelangelo Acest artist ar fi trebuit să-și picteze doar maiestuoasa, izbitoare în vitalitate, animată de un sentiment de suferință, „Coborârea de pe Cruce” în Santa Trinita en Monti din Roma, pentru a fi clasat printre adevăratele motoare ale artei, și nimic mai mult Dintre studenții lui Raphael și angajații săi din atelier, i-am întâlnit deja pe Francesco Penny, supranumit „il Fattore” ( - ), și Giulio Pippi, sau Romano ( - ) Nu vom reveni la participarea lor la execuția ultimei serii de fresce a lui Rafael Dintre picturile în ulei vândute, credem, împreună cu Dolmayr, pentru picturile lui Raphael, Penny, un artist mai simplu și mai asemănător lui Rafael a pictat Madonna dell'Impannata din Palatul Pitti, „Vizitarea Fecioarei Sf Elisabeta” din Galeria din Madrid și marea „Încoronarea Maicii Domnului” a Adunării Vaticanului, și Giulio Romano, un maestru mai independent care a preferat formele ascuțite, nuanțe roșiatice ale cărnii și umbrele fumurii, au completat faimoasa „Perlă” a Galeriei de la Madrid , marele Arhanghel Mihail, Sf Margareta și Ioan de Arragon la Luvru Activitatea independentă a lui Penny poate fi omisă Giulio Romano, căruia contele d'Arco i-a dedicat cartea, și-a condus arta la noi victorii, mai întâi la Roma după moartea lui Rafael, apoi în nordul Italiei, și la o mai mare independență, după ce Federigo Gonzaga l-a chemat la Mantua în Din picturile sale de șevalet „Lapidarea Sf Stephen” din San Stefano din Genova se află încă la apogeul picturii istorice romane, iar „Madona cu pisică” sa din Muzeul din Napoli se abate deja către un gen religios din același ordin ca și celebra „Madona cu un bazin” din Galeria Dresda Mai importantă este activitatea lui Giulio din Mantua Frescele care înfățișează scene din războiul troian din castelul ducal dezvăluie relația sa strânsă cu opera arheologică din acea vreme Este un inovator îndrăzneț în stilul baroc în ultima dintre sălile din Palazzo del Te ( - ) pictată de el, al cărui tavan și pereți, fără cadru sau ruptură, sunt acoperiți cu unul mare, uimitor pictura realistă „Căderea uriașilor”, realizată însă de elevul său Rinaldo Mantovano Poziția lui Romano printre succesorii lui Rafael este determinată de dorința sa de a îmbina mișcările arheologice, realiste și baroc Orez Tabloul „Căderea uriașilor” Dintre elevii următori ai lui Rafael, Pietro Buonaccorsi, numit Perino del Vaga ( - ), a adus pictura romană „grotesco” într-o formă oarecum mărunțită la Genova, unde a decorat palatul lui Andrea Doria Apoi Giovannida Udine ( - ), o artistă independentă în domeniul picturii decorative cu animale, peisaje și ghirlande de fructe, care în felul său a transferat vechile grotescuri ornamentale romane în pictura cu pilaștri care se târăsc în sus, și-a adus arta de la Roma la Florența și în cele din urmă înapoi la Veneția (palazzo Grimani), de unde a ieșit el însuși În legătură cu Michelangelo, s-a dezvoltat în principalul reprezentant al picturii de fațadă, Polidoro da Caravaggio ( - ) Obișnuit la Roma de către Peruzzi, această pictură a fost realizată fie în frescă, fie „graffito” (adică răzuirea unui desen alb pe un fundal întunecat care acoperă tencuiala) Picturile lui de fațadă le cunoaștem doar din gravuri; Din picturile interioare ale lui Polidoro, două peisaje brune montane certificate de Vasari cu imagini din viața Sf Catherine și Sf Magdalena facuta de el cu Maturino, prietenul lui Despre aceste cele mai vechi peisaje bisericești care au apărut înainte de , am vorbit în detaliu în altă parte Ei încep un nou tip de peisaj în curs de dezvoltare Generația ulterioară de artiști, care a perceput arta lui Michelangelo și Rafael doar de mâna a doua, a fost excesiv de mândră chiar în Roma de picturile lor, concepute cu pricepere și pricepere, în care foloseau forme moștenite fără raționament Principalii reprezentanți ai acestei tendințe au fost Taddeo Zuccari (m ) și fratele și elevul său Federico Zuccari (d ) din Sant'Angelo in Vado, lângă Urbino, iar principalele lor lucrări sunt fresce din istoria familiei Farnese din Caprol Cu Accademia di San Luca din Roma, Federigo a stat în cea mai apropiată relație În timpul transformării sale (în ), el a devenit primul ei „reprezentant” Un nou secol „academic” a început Destinații unice italiene Alături de pictura de perete și șevalet, unele ramuri laterale artistice și industriale ale acesteia au înflorit și în centrul Italiei Pictura pe sticlă, în special de către maeștrii nordici, pictura în mozaic de către venețieni și miniatura de către italienii de sus, au cunoscut doar perioada lor târzie de glorie Numai incrustația de lemn italiană era în plină dezvoltare, iar ceramica din Italia centrală a înflorit cu o nouă culoare în obiecte de lux de majolica pictate cu tablouri sau ornamente de la Castel Durante, Siena, Deruta și Urbino; Gravura italiană mijlocie pe cupru, reînviată în mâinile maeștrilor italieni de sus, a concurat cu ea în răspândirea limbajului formelor școlii lui Rafael Reprezentantul său principal, faimosul Marcantonio Raimondi din Bologna (d înainte de ), căruia Delaborde i-a dedicat cartea, în urma gravurilor din lucrările profesorului său Francia, apoi Dürer și Michelangelo, ai căror soldați de scăldat le-a amenajat cu un peisaj nordic, s-a alăturat acestuia la Roma din , mai întâi la Peruzzi, după cum a dovedit Wyckhoff, și apoi complet la Rafael, din cartonașele căruia a gravat Parnasul și Galatea Cu toate acestea, el și-a gravat în principal propriile desene realizate în acest scop, de exemplu, „Masacrul inocenților din Bethleem” Marcantonio a devenit așadar părintele gravurii tipărite pe cupru, care, după cum a arătat Tode, în mâinile elevilor săi Agostino Veneziano și Marco Dente, s-a angajat, cu prevalența descoperirilor școlii romane de pictori, în principal în reproducerea modele de sculptură antică și aceasta a contribuit în mare măsură la îmbunătățirea, dar și la generalizarea și stereotipizarea limbajului artistic italian, precum și european Pic Parnasul de Rafael Pic Galatea de Rafael Arta Italiei de Sus - Observații preliminare discurs de deschidere Câmpurile înfloritoare ale Italiei superioare, cu orașele lor mari și bogate de comerț și micile lor reședințe artistice ale domnitorilor, nu reprezintă, din punct de vedere istoric și artistic, o regiune atât de strâns unită în secolul al XVI-lea precum Roma, Toscana și Umbria, inseparabile de reciproc datorită relaţiilor şi împrumuturilor lor diverse În orice caz, arta predominantă a Italiei superioare, pictura, s-a dezvoltat independent și într-un mod deosebit în toate genurile principale, în timp ce sculptura sa mai modernă a căzut rapid în dependență de sora sa mijlocie italiană, iar arhitectura italiană superioară a menținut un schimb viu de artiști cu tosco-roman Deja Bramante era o legătură vie între Italia de mijloc și cea de sus Succesorii romani ai lui Michelangelo, de la Vignola la Lunga și Fontana, au fost în cea mai mare parte italieni de sus prin naștere, iar cei mai importanți arhitecți ai Renașterii înalte și târzii din Italia superioară au fost fie italieni mijlocii naturali, fie și-au petrecut anii de studiu la Roma Acești arhitecți din Italia superioară au fost cei care s-au mutat sau s-au întors în țara lor natală, deși au ales un oraș în cea mai mare parte ca obiectiv al activităților lor, totuși, destul de des, și-au dedicat forțele pentru a servi comunităților învecinate și datorită acestui fapt au stabilit o anumită rudenie artistică între ei Dezvoltarea arhitecturii în Italia de Sus Cel mai vechi dintre arhitecții remarcabili din Italia centrală, Michele Sanmicheli ( - ) din Verona, a dezvoltat la Roma în strânsă unire cu Bramante și a transferat în Italia superioară stilul puternic și expresiv al înaltei Renașteri din ultimul timp al acestui maestru și la Verona a supus-o independent unei dezvoltări ulterioare sub influenţa directă a clădirilor antice romane păstrate acolo Din exteriorul neterminat al amfiteatrului de la Verona, a considerat posibil să împrumute pilaștri rustici; din Porta Borsari, a luat coloane spiralate, frontoane plate arcuite și triunghiulare susținute de semicoloane sau pilaștri pentru a încadra arcade semicirculare El a aplicat aceste detalii deja în fațada bogată a Palazzo Bevilacqua din Verona, al cărui parter este împărțit în pilaștri rustici toscan-doric, în timp ce magnificul etaj superior este epuizat de motivele unui arc de triumf O impresie mai calmă o face Palazzo Canossa, în ciuda etajelor sale de mezanin din interiorul celor două etaje principale Etajul inferior în stil rustic nu are deloc pilaștri despărțitori, etajul superior este disecat de perechi de pilaștri corinteni, iar acoperișul este o balustradă puternică Cel mai auster și nobil este Palazzo Pompeii, care are un etaj impunător cu semi-coloane toscan-dorice peste un etaj mai puternic rustic Porțile Veronei Sanmicheli s-au transformat și ele în structuri artistice caracteristice În domeniul arhitecturii bisericești, el a adăugat bisericilor sale timpurii din Italia centrală de tip central din Montefiascone, biserica Madonna di Campagna, încă liniștită în întregime interioară, lângă Verona însăși În exterior, apare ca o clădire rotundă cu o colonadă de de coloane dorice care o învăluie, iar în interior ca un octogon, disecat de nișe încadrate de pilaștri corinteni Cele mai frumoase clădiri ale sale combină puterea și claritatea cu splendoarea calmă Cu doar doi ani mai tânăr decât Sanmicheli era Jacopo Tatti, supranumit Sansovino ( - ; o carte despre el a fost scrisă de L Pittoni), un florentin de naștere, care a lucrat ca sculptor și arhitect în centrul Italiei, până când s-a mutat în la Veneţia, care l-a primit cu brio Dintre clădirile sale ecleziastice venețiene, decorația interioară plictisitoare a lui San Francesco della Vigna ( ) arată un pas înapoi față de San Marcello ( ) din Roma Cea mai bună impresie o face deja vederea interioară a bisericii sale cu cinci nave, cu cupola San Giorgio dei Greci, dacă scoateți mental iconostasul grecesc Fațada sa cu trei etaje revine, fără îndoială, la micile motive ale fațadelor Quattrocento Orez San Giorgio dei Greci Dar cel mai înflăcărat Jacopo ne apare în frumoasele sale palate venețiene Majestuosul său Palazzo Corner della Ca Grande are, deasupra etajului inferior, coborât în apă, finisate în rustic, încă două superioare - cu ferestre mărginite de un arc de mijloc, între semicoloane duble ionice și corintice Clădirea sa monetărie, Cecca, își dezvăluie caracterul protector sumbru în arcadele așezate în pereții rustici ai parterului, iar în semicoloanele dorice și ionice, de asemenea, rusticate ale etajelor superioare Clădirea sa principală și, în același timp, cea mai ceremonială clădire din Veneția, este Biblioteca de marmură a Sf Marcu, aparținând acum palatului regal, clădire nobiliară de pe Piazzetta, ai cărei pereți sunt transformați în deschideri arcuite între stâlpi cu semicoloane dorice ieșind din ei la etajul inferior, iar pe semicoloane ionice superioare Caracteristici aici sunt mici coloane solide în ambrazurile arcadelor, o friză frumos calculată cu triglife peste coloanele dorice, o friză magnifică cu ghirlande peste partea superioară, antablament ionic, balustrade sub ferestrele etajului superior și peste întreaga cornișă de încoronare , toate în forme pure, delicate, pline, toate într-o strălucire ușoară, de marmură albă! Fără această clădire Sansovino, Veneția nu ar fi Veneția Dintre clădirile sale din orașele învecinate, curtea universitară clasică din Padova ( ) aparține celor mai bune lucrări ale sale: este și o curte cu două etaje, cu coloane, cu un antablament clasic, uniform, încă pur înalt renascentist, fără nicio urmă de baroc Împreună cu arhitecții, care s-au născut deja în splendoarea secolului al XVI-lea, în Italia de Sus a început o nouă înțelegere a formelor, însă aici, ca și la Roma, nu a trecut imediat în baroc, ci a dat forme intermediare, care aici poate fi numită „Renașterea târzie” A fost exprimată simultan de doi arhitecți semnificativi care i s-au alăturat, Galeazzo Alessi și Andrea Palladio, dar, complet diferiti, aproape în sens invers Galeazzo Alessi din Perugia ( - ) s-a dezvoltat la Roma sub influența lui Michelangelo Gurlitt a colectat informații despre lucrările sale timpurii și târzii din Umbria și Bologna Ne vom concentra asupra principalelor sale clădiri din Genova și Milano, care au apărut după Genova îi datorează nu numai vechile sale clădiri portuare și porțile lor cu aspect sever, cu coloane dorice orientate spre exterior în stil rustic, ci și pentru faimoasele sale schițe și publicat de Rubens „Strada Nouă” (Strada Nuova, acum Strada Garibaldi), o serie de palate care au devenit exemplare pentru clădirile rezidențiale genoveze Alessi era remarcabil de priceput în a-și adapta orașul și casele de țară genoveze la avânturile care necesitau scări și terase, dar încă de la începutul barocului roman a folosit doar ceea ce se potrivea gusturilor unui oraș vesel de pe litoral Pe strada principală, a aranjat casele una împotriva celeilalte în așa fel încât porticul celeilalte să fie vizibil din porticul din față a uneia În curți și galerii, coloanele reprezintă încă stâlpi romani Fațadele celor două etaje principale, deasupra cărora se ridică mezaninele inferioare (mezzanine - mezanin), sunt împărțite în continuare, de regulă, prin pilaștri sau semicoloane de două ordine Farmecul principal constă în noul mod de aranjare și formare a porticelor grațioase, curți adesea înghesuite cu coloane, scări confortabile și încăperi spațioase din față adaptate noilor nevoi Formelor individuale ale Alessi încă lipsește impresionantul produs de baroc, deși în multe detalii inventate capricios, lângă care se întâlnesc vechi meandri sau panglici ondulate, se pot urmări, totuși, pașii inițiali ai barocului în ele În acest caz, frontoanele ferestrelor cu o întrerupere sunt implicite de la sine Casele principale ale lui Alessi de pe „Strada Nouă” au fost ulterior reconstruite parțial Palazzo Cataldi Carega, care a fost finalizat de Castelli, este încă elegant împărțit prin pilaștri de marmură În Palazzo Spinola, acesta, după ce a suferit o schimbare, s-a transformat deja într-un decor pictat Pe Palatul Lercari, cu trei etaje, a cărui parte din mijloc este ascunsă în spatele unei curți grațioase cu arcade coloane, aripile laterale de deasupra etajului inferior rustic fațetat se transformă în loggii aproape deschise cu coloane, care corespund loggiei centrale inferioare din fața Curtea Cu toate acestea, Palazzo Cambiaso este pentru prima dată împărțit doar de ferestre apropiate Vila excelentă a lui Sauli, cea mai frumoasă dintre casele sale de țară, nu a fost, din păcate, păstrată Vila Pallavicini din Pelli, lângă Genova, cu un conac așezat sus pe terasele montane, își arată priceperea în exploatarea condițiilor solului; Clădiri din Milano, Andrnl Palladio Mai maiestuos și mai liber decât clădirile urbane genoveze ale lui Alessi, se desfășoară Palazzo Marini din Milano ( ), actuala primărie În curtea sa maiestuoasă de la etajul inferior a fost folosită metoda de conectare alternativă a coloanelor pereche, fie cu un arc, fie cu un simplu gzymz, care a fost adusă de Giulio Romano la Mantua și s-a răspândit rapid în Italia de sus, iar cea mai magnifică și motivele baroc au fost deja preluate la etajul superior Fațadele exterioare ale acestei clădiri se remarcă și printr-o bogăție asemănătoare, din care rezultă fără îndoială că excesiv de luxoasă, deși nu adusă la o unitate completă, fațada magnifică a bisericii Santa Maria de lângă San Celso din Milano îi aparține lui Alessi Clădirea sa principală a bisericii este Santa Maria di Carignano ( - ) din Genova, pentru care el, se pare, putea doar să dea un plan Corespunde planului lui Michelangelo pentru Sf Petru din Roma Biserica din interior este o clădire foarte spectaculoasă, cu cinci cupole, animată de pilaștri corinteni În exterior, sub cupola înaltă, pe părțile laterale ale fațadei principale, peste mijlocul acesteia domină turnuri patrulatere și un fronton triunghiular disproporționat de înalt parte Următorul ca vârstă a fost cel mai clasic dintre arhitecții clasici ai celui de-al treilea sfert al secolului al XVI-lea, Andrea Palladio din Vicenza ( - ), prin naștere, din nou, un italian superior, dar prin vizite repetate la Roma, dezvoltat artistic într-un Român Imitarea artei romane antice în spiritul lui Vitruvius a fost steaua călăuzitoare, datorită căreia a scris cele patru cărți despre arhitectură și și-a ridicat clădirile Spre deosebire de înțelegerea și prelucrarea subiectivă de către Michelangelo a formelor antice, lui Palladio îi păsa doar cum să le transmită în general și în special corect și în conformitate cu legile lor interne; și a fost extraordinar de capabil să facă noua sa înțelegere independentă a spațiului să servească unor sarcini noi Pentru a obține aspectul maiestuos al clădirii, Palladio se caracterizează prin preferința pentru o „unitate generală”, acoperind mai multe etaje cu ajutorul unor pilaștri înalți care trec prin ele, care, însă, a fost folosit anterior de Alberti, acest adevărat predecesor al lui Palladio , în Sant'Andrea în Mantua, Bramante în decorațiuni interioare Catedrala Sf Petru, Michelangelo în diverse clădiri Orez Casa „Basilica” din Vicenza Lucrările timpurii ale lui Palladio (începând din ) includ o galerie arcuită cu două etaje care înconjoară vechea casă a orașului „Basilica” din Vicenza La etajul inferior, arcadele sunt acoperite de doric, în partea superioară de semi-coloane ionice purtând o cornișă și ele însele se sprijină pe coloane duble mai mici de aceleași ordine, libere și deplasate spre interior de pilaștrii despărțitori Dintre palatele private ale lui Palladio din Vicenza, celebrate peste tot, puternicul Palazzo Thiene, îmbrăcat rustic, ca și clădirile de mai târziu din Bramante, are doar pilaștri la etajul principal Dintre palatele sale, decorate în stilul a două ordine unul deasupra celuilalt, Palazzo Chieregati (acum Pinacoteca) se transformă într-o galerie continuă deschisă în etajul doric inferior și doar parțial în cel ionic superior Cel mai bun exemplu al palatelor sale cu un ordin maiestuos, compus din corint, este magnificul Palazzo Valmarana Dintre vilele Palladio, cea mai cunoscută este „Rotonda” de lângă Vicenza: pe plan pătrat, o răscruce de drumuri cu cupolă mijlocie rotunjită și camere de colț, apoi patru fațade identice cu un portic antic cu șase coloane ionice în fața fiecăreia, câte un motiv complet nepotrivit stilului vilelor, deși a fost folosit de secole și folosit de însuși Palladio mai bogat și mai variat în Vila Barbaro din Madera „Teatrul Olimpic” Palladian din Vicenza este de mare importanță ca o încercare excelentă de a reînvia arhitectura teatrală antică Cele mai importante biserici ale sale, cu aplicarea nobilă a „unității comune”, se află în Veneția Pentru biserica San Francesco della Vigna Sansovino a ridicat o fațadă spectaculoasă, iar în același timp în San Giorgio Maggiore a finalizat decorația interioară și exterioară a unei bazilici cu trei nave pe stâlpi, cu cupolă, cu o fațadă compusă din frontoane şi semi-frontoni susţinute de coloane Dar și mai organic, Palladio a îmbinat toate aceste motive în magnifica biserică cu o singură navă cu capele Mântuitorului („Il Redentore”), corul căruia este mobilat cu coloane Fațada sa este un exemplu de fațade ale bisericii palladiene realizate în stil antic Doar semipilaștri, care servesc drept suport pentru pilaștrii de colț, sunt aici ca o concesie stilului baroc roman Goethe scria deja despre palatele lui Palladio din Vicenza: „Există, într-adevăr, ceva divin în creațiile sale arhitecturale, perfect ca forma unui mare poet, din ficțiune și adevăr creând o a treia ființă care ne vrăjește” Dezvoltarea arhitecturii în Bologna, Genova și Veneția Pe lângă creațiile arhitecturale ale acestor patru maeștri majori, care au dat o nouă înfățișare orașelor italiene din secolul al XVI-lea, trebuie menționate altele Bologna, un oraș universitar bogat și învățat, a susținut renașterea timpurie, calculată a fi eficientă la distanță apropiată, mai mult decât celelalte orașe mari Nu trebuie să uităm însă că „marele teoretician” Sebastiano Serlio ( - ), a cărui direcție în spiritul Renașterii înalte și târzii pare să fie mai clară din scrierile sale despre arhitectură decât din lucrările sale supraviețuitoare, s-a născut în Bologna, care este relatată În spiritul său, Vignola și-a dobândit un nume la Bologna cu clădiri cu caracteristici „baroc”, precum Palazzo Bocchi Piella ( ), și că maestrul de tranziție bolognez Andrea Marchese da Formigine, deși începe în spiritul Renașterii timpurii, deja în mod expresiv și independent reprezintă stilul secolului al XVI-lea în clădiri precum Palazzo Fantuzzi cu două etaje, decorate cu semi-coloane dorice și ionice, sculptate într-o schemă rustică Mai hotărât impregnat de spiritul clasic al Înaltei Renașteri Antonio Morandi, supranumit Terribili (d ) și Bartolommeo Triacini ( - ) În Palazzo Malvezzi-Medici al său, trei ordine de coloane sunt aplicate plictisitor și măsurat una peste alta, iar în Palazzo Ranuzzi, etajele superioare sunt lipsite de pilaștri și au frontoane bifurcate în stil baroc la ferestre În paralel cu Palladio, însă, nu la fel de consecvent ca el, pictorul Pelegrino Tibaldi s-a dezvoltat la Bologna în a doua jumătate a secolului (din , după Bolognini, până în aproximativ ) Clădirea sa principală din orașul natal este o curte magnifică a universității, cu trăsături în stil baroc timpuriu În stilul clasic nobil al Renașterii târzii, cu câteva detalii baroc, a fost construită biserica sa cu cupolă cu o singură navă San Fedele din Milano Și mai bogată este biserica sa San Gaudenzio din Novara Fațadele sale clasice ale bisericii au, totuși, încă două etaje, precum cele ale romanilor, și nu unul, precum cele ale lui Palladio Padova, nu mai puțin învățată, deși mai puțin industrială, sora universitară a Bologna, a primit în secolul al XVI-lea încă două biserici mari cu cupolă, Santa Giustina și Catedrala, parțial construite de forțele locale Aspectul lor a rămas neterminat, între timp, în interior aparțin celor mai puternice creații ale artei clasice a stilului spațial Arhitectura palatului din Padova a arătat noi căi, însă, pictorul veronez, Giovanni Maria Falconetto ( - ), a cărui activitate de construcție s-a desfășurat în principal la Padova Portalul său puternic cu coloane al Palazzo del Capitanio și fermecătorul Palazzo Giustiniani, construit în pentru Luigi Cornaro, care iubea viața mare, sunt creații de înaltă renaștere pură În Genova, un oraș magnific, muntos și litoral, unde elevul lui Michelangelo Montorsoli a supravegheat construcția celebrului Palazzo Andrea Doria cu terasele sale, galerii, pereți destinați picturii, pictorul Giovanni Battista Castello a acționat alături de Alessi, combinând pe fațade și în interiorul clădirilor sale, care sunt palatele Centurione (del Podesta) și Imperiali, nu numai nobilimea locației generale, ci și magnificul decor pitoresc și stuc, baroc care se apropie deja de rococo Dar cel mai important adept al lui Alessi la Genova a fost Rocco Lurago Majestuosul proiectat Palazzo Doria Tursi (acum primăria), citat cândva de Burkgardt ca exemplu al sălbăticiei limbajului formelor care pătrunde chiar și în Genova, a fost deja pe bună dreptate proclamat de Gurlitt cea mai puternică și, fără îndoială, cea mai spectaculoasă clădire a orașului Strada Nuova În orice caz, a devenit un model pentru acele vile palatioase, frumoase ca locație, decorate cu terase mai pitorești și curți mai întinse cu coloane, care în secolul al XVII-lea au crescut pe solul Genovului În arhitectura bisericii, Genova a rămas fidelă colonadelor mai mult timp decât orice alt oraș din Italia Chiar și Giacomo della Porta a construit aici, în Annunziata, o bazilică cu coloane de tip vechi, iar lângă ea se află biserici atât de nobile și deosebite în ceea ce privește aranjarea colonadelor duble precum San Siro ( ) și Madonna delle Vigne ( ) În cele din urmă, la Veneția, rivala victorioasă a Genovului, arhitectura din secolul al XVI-lea, până la Jacopo Sansovino, nu a înflorit deloc Secolul al XVI-lea îi aparține în întregime lui Giovanni da Ponte ( - ), care a aruncat puternicul arc al Ponte Rialto peste Canale Grande, iar cu închisoarea sa (Carceri) a dat o corespondență mai puțin severă lui Cecca Sansovino Alessandro Vittoria ( - ), un student al lui Sansovino, care s-a arătat în Palazzo Balbi ca un arhitect priceput în spiritul timpului său, a trăit până în secolul al XVII-lea Această serie se încheie cu ultimul dintre „marii teoreticieni”, Vicenzo Scamozzi ( - ), conațional și admirator al lui Palladium, care, fără îndoială, a avut mai multă influență cu opera sa „Arhitectura generală” decât cu clădirile sale Gurlitt îi atribuie splendidul Palazzo Sansovin Corner della Ca Grande din Veneția; Pauli, pe de altă parte, consideră că este opera Palazzo Contarini Serigni, care depinde de primul Este cert că Scamozzi a fost constructorul „Noilor Procurații”, o clădire lungă de birouri guvernamentale care continuă Biblioteca Sansovino de-a lungul Pieței San Marco și se învecinează cu ea în stil cât de aproape permite etajul său baroc Sarcina secolului al XVII-lea de a căuta efecte arhitecturale mai masive și mai pitorești poate fi urmărită în Veneția Sculptura italiană superioară din secolul al XVI-lea Dezvoltarea sculpturii în Italia de Sus Atât în secolul al XV-lea, cât și în secolul al XVI-lea, sculptura din Italia superioară a servit în principal sarcini arhitecturale Lăstarii vechilor școli s-au făcut simțiți aici mult timp și în noul secol Dar chiar și în Italia de sus, sculptorii toscani încep acum să predomine În Bologna, Tribololui Florentin i s-a alăturat un originar din Lucca, un elev al lui Ferrara Alfonso (Citadella) Lombardi (circa - ) Aici a participat la decorarea grațioasă a portalului drept al San Petronio cu reliefuri biblice, a decorat timpanul portalului stâng al acestei biserici cu un grup de marmură liber și larg conceput al Învierii, dar apoi și-a arătat temperamentul superior italian, al cărui realismul pasionat dezvăluie deja o trecere la trăsăturile mișcării baroc Așa sunt grupurile sale de teracotă de mărime naturală de tip vechi bolognez, de exemplu, uriașul grup nepictat al Adormirii Maicii Domnului din Santa Maria della Vita În Genova, frumoasa capelă a catedralei Sfântul Ioan Botezătorul a fost decorată cu statui de marmură de către maeștri toscani importanți precum Matteo Civitale și Andrea Sansovino Cu toate acestea, restaurarea baldachinului altarului acestei capele, atât de bine conectat, potrivit Expresia lui Suida, „Gustul lombard în ornamentație cu forme simplificate ale stilului secolului al XVI-lea”, a fost realizată în principal de lombarzi, Giovanni Giacomo și fiul său Guglielmo della Porta (d ) Totuși, în urma lui Guglielmo, care a părăsit Genova pentru a intra în slujba lui Michelangelo la Roma, cel mai devotat discipol al lui Michelangelo, toscanul Montorsoli, a venit aici și, în numele Andreei Doria, și-a executat statuia colosală, distrusă ulterior, și în nișa altarului din Biserica San Matteo, în plus, un grup de Pietate, între apostoli și profeți, apoi figura deplină a Mântuitorului cu reliefuri ale profeților și evangheliștilor pe laterale Printre sculptorii care au împodobit palatul lui Andrea Doria s-a remarcat toscanul Giovanni da Fiesole, care a executat nu doar frumosul portal principal, ci și două șeminee uriașe și maiestuoase ale sălii mari cu decor sculptural Astfel, sculptura toscană a cucerit complet Genova La Milano, vechiul stil lombard s-a manifestat, deși independent, dar fără măreție deosebită în lucrările elegante ale lui Agostino Busti, supranumit Bambaya ( - ) Reprezentanții săi străluciți în timpul tranziției către secolul al XVI-lea au fost Giovanni Antonio Amadeo și Cristoforo Solari il Gobbo Principalele lucrări ale lui Busti, precum monumentele lui Gaston de la Foix ( - ), sau numele lui Birago (după ), din păcate, au fost distruse, părțile lor, așa cum a tușit Sant Ambrogio, au fost împrăștiate printre diverse colecții Curat în stil, figura mormântului lui Gaston împodobește Muzeul Castelului din Milano În stilul lui Michelangelo și în spiritul lui Cellini, la Milano au lucrat și Padova Leone Leoni ( - ) și fiul său Pompeo Leoni (d ), cărora Plon le-a dedicat o lucrare separată Piatra funerară de marmură a lui Giovanni Giacomo de' Medici din Catedrala din Milano este o imitație palidă a lui Michelangelo Mai expresivă este figura din bronz așezată a lui Vincenzo Gonzaga, realizată de maestru, pe monumentul său din Sabionetta Cu toate acestea, tatăl și fiul și-au dezvoltat principala activitate în domeniul busturilor, statuetelor și medaliilor din bronz, pe care le-au realizat nu numai pentru domnitorii italieni, ci și pentru Carol al V-lea și Filip al II-lea Muzeul din Madrid, Muzeul Curții din Viena și Castelul Windsor sunt bogate în lucrări, lucrările lor, prin care vechea sculptură lombardă caută și găsește contactul cu stilul baroc mondial în domeniul artei aplicate La Veneția, alături de stilul real al Renașterii timpurii, fiii lui Pietro Lombardo, Tullio și Antonio Lombardi și-au stabilit propriul, clar bazat pe antichitate, neadus încă la unitatea internă și stilul exagerat al înaltei Renașteri, dintre care Tullio a lucrat până în Adevărata înaltă Renaștere l-a introdus și în sculptura venețiană doar pe florentinul Jacopo Sansovino Respectând natura sarcinilor care i-au fost încredințate, sculptura lui Jacopo din Veneția a devenit, fără îndoială, mai superficială și mai decorativă, dar chiar și după ea s-a ținut departe de exagerările stilului Michelangelo și, destul de des, este mulțumită de vitalitatea proaspătă a figurilor ei și a mișcărilor lor Cele mai bune lucrări ale sale includ statui de bronz ale lui Apollo, Mercur, Minerva și zeița Lumii în nișe, apoi reliefuri de marmură cu conținut mitologic, de exemplu, relieful cu Frix și Gella, situat la baza galeriei de marmură (Loggetta) lângă clopotnița prăbușită din San Marco Magnifice sunt și reliefurile și capetele sale de pe ramele ușii de bronz a sacristiei Catedralei Sf Marca Dintre pietrele sale funerare, cea mai frumoasă este cea a Dogului Venier din San Salvatore, iar pe ea se află statuia „Speranței”, nesemnificativă în originalitate, dar cea mai cunoscută în cercurile mișcării clasice Statuile colosale de marmură de mai târziu ale lui Marte și Neptun de Jacopo, care au dat numele „Scării uriașilor” din curtea Palatului Dogilor, dau impresia unor fraze plastice magnifice Pic Statuia „Speranței” Pic Scara uriașilor Dintre numeroșii elevi care s-au adunat în jurul lui Jacopo Sansovino la Veneția, cărora le-a dat în întreprinderile sale mai mari, de exemplu, în decorarea sculpturală a Bibliotecii, a Palatului Dogilor și a Loggettei, Danese Cattaneo din Carrara ( - ) se află în busturile sale portrete ale lui Bembo și Contarini din Catedrala Sf Anthony din Padova este mai puțin stânjenitor și calculat decât în lucrările sale ideale, care sunt statuile de pe mormântul lui Loredano din Santi Giovanni și Paolo din Veneția Alessandro Vittoria din Trient ( - ) face o impresie mai proaspătă și mai adevărată cu propriul bust de la San Zaccaria din Veneția decât cu statuile sale alungite din biserică, cu mișcări maniere, fără a exclude frumoasa figură a Sf Sebastian la San Salvatore din Veneția Dimpotrivă, Veneția ultimului sfert al secolului al XV-lea a fost decorată pentru timpul său cu numeroase statui de marmură și bronz, pur în stil, deși concepute pentru efect, de un maestru talentat, elev al lui Cattaneo, Girolamo Campagna din Verona (d circa ) Ca maestru religios, el este arătat de un panou de bronz în San George Maggiore reprezentând Mântuitorul pe un glob susținut de îngeri îngenunchiați În calitate de maestru secular, el este caracterizat de figurile de horn ale lui Mercur și Hercule în holul Colleggio al Palatului Dogilor, iar ca maestru de portrete, figura mormântului doge Cicogna adormit din biserica iezuită oferă o idee excelentă Girolamo Campagna a finalizat de asemenea (în ) ultimul dintre marile reliefuri de marmură din viața Sf Antonie în capela sfântului din Padova, la care au lucrat cei mai importanți maeștri venețieni de la începutul secolului al XVI-lea, mai întâi Antonio și Tullio Lombardo, apoi Jacopo Sansovino, al cărui relief, reprezentând învierea morților, este inferior celui relief similar Campagna în claritate și naturalețe În general, aceste nouă reliefuri mari de marmură de la Santo, în Padova, aparțin celor mai importante manifestări ale sculpturii narative din secolele al XV-lea și al XVI-lea; numai apropierea nemuritoarelor reliefuri din bronz ale lui Donatello de pe altarul principal al bisericii le face să pară reci și goale, în ciuda frumuseții lor Unul dintre cei mai independenți sculptori italieni de Sus ai secolului al XVI-lea a fost, atunci, Antonio Begarelli din Modena ( - ), cu o înțelegere independentă a naturii, transferat în zona de frumusețe plastică a secolului al XVI-lea, lipsită de culori , arta lui Mazzoni, profesorul său, magnifică în diverse culori după Siegfried Weber „Plângerea asupra trupului lui Hristos” ( - ) din San Pietro, compusă cu calm, și excelentul bust al lui Sigonio ( ) din Sant'Agostino în Modena dau impresia unei maturități mai mari decât jalnicul „Plângere asupra trupului lui” Hristos" din Sant'Agostino, început în ( - ) și bogat în figuri, dar oarecum neputincios aranjat "Coborârea de pe Cruce" ( - ) în San Francesco Influența lui Correggio, marele pictor al Parmei vecine, se reflectă în expresivitatea capetelor sale Cu hainele sale fluide, Begarelli, totuși, vestește o artă deja mai împrăștiată a viitorului Adeptul lui Michelangelo în aceste locuri este Prospero Clementi din Reggio ( - ), ale cărui statui din castelul Modena dau deja forme superficiale; cu toate acestea, cea mai bună lucrare a sa, piatra funerară a episcopului Rangoni din Catedrala din Reggio, în figura maiestuoasă a defunctului, dezvăluie încă observația directă și sentimentul natural Curând după aceea, sculptura din Italia superioară a fost captată de vârtejul unui stil nou, plin de mișcare Pictura italiană superioară a secolului al XVI-lea Formarea picturii italiene superioare Așa cum forma plastică domină în regiunile muntoase, la fel tonul aerului și lumina domină în câmpie Pictura câmpiilor italiene superioare a înflorit și ea cu delicii colorate și luminoase Leonardo, marele inventator al clarobscurului, el însuși toscan, a format o școală permanentă doar în Italia de sus, iar Fra Bartolomeo, părintele unui simț intens al culorii, și-a adus culoarea la unitate în Florența abia după ce a vizitat Veneția Într-adevăr, aducerea la unitatea impresiei generale în spiritul înfloririi a avut loc în Italia superioară în principal datorită unității spiritualizate a culorilor fierbinți, ca la Giorgione și Tițian, starea de spirit a clarobscurului radiant, ca la Correggio, sau prin pictură într-un ton general, ca în Tintoretto, care a dat pensulelor de artă o nouă expresivitate prin faptul că a dizolvat tonul inerent fiecărui lucru (ton local) în rapoarte de lumină și umbră Pictura de origine locală din Italia superioară se împarte în secolul al XVI-lea în opinia noastră despre posteritate în trei domenii principale Prima îmbrățișează propria Lombardie și Piemont Al doilea aparține Veneția cu toată regiunea întinsă în jurul ei Al treilea se întinde de la Parma și Ferrara până la Bologna Apoi plantațiile din centrul Italiei sunt Mantua, deținută de Giulio Romano, și Genova, Perino del Vaga Dar spre sfârșitul secolului, chiar și cele mai independente școli superioare italiene nu s-au putut proteja complet de influențele manierului toscan și roman; pe măsură ce a apărut opoziție, mai ales la Bologna, acest nou stil mijlociu al secolului al XVII-lea, căruia Veneția a rezistat cel mai mult La Milano, în toată Lombardia și Piemontul, școlile autohtone au fost marcate de asprime și uscăciune multă vreme în secolul al XVI-lea, dacă nu i-au urmat pe Bramante și pe Leonardo Deja menționatul Bartolommeo Suardi (din aproape până în ), supranumit Bramantino, principalul elev al lui Leonardo, așa cum arată Suida și Frizzoni, a început cu ascuțimea cenușie a lui Butinone, a căzut mai târziu în cercul luminos al lui Leonardo, dar totuși, rămânând mereu un adevăratul Lombard, a avut o influență puternică asupra dezvoltării ulterioare a picturii în aceste zone Cu toate acestea, Leonardo a rămas adevăratul conducător, formând deja un număr de studenți în a lui primul atelier din Milano, pe care el, spre deosebire de Herrera, insistăm, denumit uneori „Academia” Lucrările acestor artiști mai tineri au fost amestecate cu ale sale, într-o perioadă de critică insuficientă De la elevul său favorit Andrea Salai (Salaino), pe care Vasari îl numește doar „bursh” (creato) și de la principalul său favorit târziu, Francesco Melzi, menționat de Lomazzo doar ca miniaturist, nu au supraviețuit nicio pictură de încredere Ambrogio Preda sau de'Predis, căruia îi atribuim, împreună cu Seidlitz şi alţii, „Madona Litta” din Ermitajul din Sankt Petersburg şi „Înălţarea Domnului” din Muzeul din Berlin, au căzut temporar sub influenţa lui complet Adevărații studenți ai primului timp milanez al lui Leonardo sunt Antonio Boltraffio ( - ) și Marco d'Oggonno ( - ) Numai pe aceștia Vasari îi numește discipoli (discepoli) ai maestrului Boltraffio, studiat amănunțit de Carotti, dezvăluie încă ecouri ale lui Borgognone în Madona sa din Berlin timpurie, deși se alătură lui Leonardo Doar la exterior se învecinează cu Leonardo Madonele sale pictate cu sârguință, strălucind cu o fuziune de culori în Galeria din Budapesta, în Muzeul Palatului și în colecția Poldi-Pezzoli din Milano Dezvoltarea sa ulterioară independentă, în care, cu tot simțul său al frumosului, opera nu a fost lipsită de gafe și rigiditate în limbajul formelor și al culorilor, vorbește de la sine, în a sa Maica Domnului cu sfinți și cetățeni la Luvru, în feminin Madonna din Galeria Națională din Londra și în fresca sa Madonna cu funcționar la Sant'Onofrio din Roma Forța sa principală s-a manifestat în arta nou înflorită de a decora camerele cu picturi de șevalet Orez „Căderea lui Lucifer” Semnătura Marc d'Ogionno poartă „The Fall of Lucifer” la Brera, cu toată puterea lui un retablo scris sec și plin de expresie din colecția Crespi din Milano; Vasari menționează frescele sale din Santa Maria della Pace, păstrate la Brera Caracterizat prin lipsa lui de flexibilitate, mâinile osoase, zig-zaguri în faldurile hainelor, umbre groase și lumini dure Modelul care scurge vopsea și „sfumato”-ul blând al lui Leonardo lipsesc și ele Leonardo însuși îl numește pe Giampetrino, de fapt Giovanni Pietro Rizzo, adevăratul său elev al vremurilor târzii În primul rând, i se atribuie o serie de figuri feminine de jumătate de lungime, uscate la desen și închise la culori, dar acoperite cu farmecul unui zâmbet supus, de exemplu, Magdalena în Brera și în Muzeul Castelului, apoi Flora în Palatul Borromeo din Milano Morelli le adaugă „Columbinei” de la Ermitaj din Sankt Petersburg, și Pauli Magdalene de la Dr Luhrmann din Bremen Lomazzo îl mai numește pe Cesare da Sesto (circa - ) un adevărat elev al lui Leonardo, care, fără îndoială, a schimbat de multe ori Milano la Roma, unde a fost influențat de Rafael Plină de dispoziție, luxoasă în culori, lucrarea principală a stilului său Leonard este Botezul din colecția Ducelui de Scotti, iar cea mai bună lucrare a stilului Rafael este considerată a fi altarul în șase piese al Ducelui de Melzi în Milano Cu toate acestea, cei mai importanți trei maeștri ai vremii de glorie, care au devenit figuri independente în lumina lui Bramantino și Leonardo, au fost Andrea Solari (Solario), Bernardino Luini și Gaudenzio Ferrari, originari din vechea Lombardie Andrea Solari (din și mai târziu ) fratele mai mic al sculptorului Cristoforo Solari, după ce Leonardo a devenit cel mai important maestru al noului mod sârguincios și continuu de a picta Deși a lucrat, începând din , câțiva ani la Veneția, iar din în Franța, s-a întors mereu la Milano Portretul său pictat cu austeritate al unui senator de la Galeria Națională din Londra pare venețian În retabloul din Brera, pictat în pentru San Pietro in Murano, se simte pe Leonardo În deplină dependență de Leonardo, cu strălucirea, densitatea și sfumato-ul picturii sale, magnificul portret masculin al Andreei cu un fundal peisaj al Galeriei din Londra ( ), propriul său portret, Capul lui Ioan Botezătorul ( ) și Madona cu o pernă verde în Luvru Dar cea mai imediată impresie o fac „Odihna sa în fuga în Egipt” ( ) și picăturile sale uimitoare de sânge și lacrimi, figura pe jumătate a lui Hristos suferind din Galeria Poldi din Milano O activitate foarte extinsă și cea mai fericită în domeniul artei mari ecleziastice a fost dezvoltată de Bernardino Luini (aproximativ - sau ) din Luino și Gaudenzio (Vinci) Ferrari ( - ) din Valdugia Primul a fost studiat de Brun, Frizzoni, Beltrami și alții, iar al doilea de Colombo, Edita Galsey, Pauli, Frizzoni, Marazza și Malaguzzi În frescele sale timpurii, Luini se învecinează în mod clar cu stilul semi-cuplat din Borgognone Acestea sunt: „Adorația Magilor” din San Pietro de lângă Luino, fresce religioase și mitologice preluate de pe zidurile vilei Pelucca de lângă Monza, dintre care demnă de menționat „Forja lui Vulcan” din Luvru, și faimoasa „Înmormântarea Sf Catherine cu îngeri înălțători” din Brera Așa sunt picturile sale timpurii de șevalet, de exemplu, „Înmormântarea lui Hristos” din Santa Maria della Passione din Milano, suspectată incorect de Williamson Că el, la vârsta mijlocie ( - ), alături de Bramantino, s-a străduit să se alăture mai strâns cu arta matură a lui Leonardo, o arată frescele sale din Santa Maria della Pace din Brera, precum și numeroasele picturi de șevalet, precum : „Hristos printre profesori” la London National Gallery, „Vanity and Modesty” de baronul Edmond Rothschild la Paris, „Angel with Tobias” în Ambrosiana și frumoasa „Madonna in the Arbor of Roses” la Brere Aceste tablouri cu o frumusețe calmă, armonioasă a liniilor și culorilor transmit, totuși, limbajul formelor și modul de a scrie Leonardo doar în general și slab În ultimii ani ai vieții, fără a-l uita niciodată pe Leonardo, Luini și-a dezvoltat un stil propriu, care nu este legat de experiențele sale personale, dar care se distinge prin libertate și puritatea formei, armonia ușoară a culorilor și expresia plăcută; așa ni se arată în celebrele sale fresce din biserica pelerinilor din Saronno și din Santa Maria degli Angeli din Lugano, precum și în fresca Madonna ( ) din Brera, în puternica frescă „Hristos în coroana de spini” ( ) din Ambrosiana și, mai ales, în cele trei picturi ale sale de altar ( ) din catedrala din Como Orez „Așezarea în mormântul lui Hristos” Opera lui Gaudenzio Ferrari Mai puternic, mai strălucitor, cu o dragoste mai mare pentru adevăr, a apărut piemontezul Gaudenzio Ferrari, care a primit pregătirea inițială la Vercelli de la Macrino d'Alba, cu care Fleres ne-a prezentat mai aproape La Milano, datorită lui Bramantino și Lunin, căzut în curentul Leonard, el, după vechea concepție, din nou adoptată de Pauli împotriva lui Morelli, studiază și lucrările lui Perugino În cele din urmă, s-a dezvoltat într-un maestru care poate spune cu deplină forță și admirație pentru frumusețea pură, în ale cărui lucrări unghiular și perfect, ascuțit și tandru, clarobscurul și jocul vesel de culori se întâlnesc unul lângă celălalt, uneori aproape într-o formă neatenuată Începând cu a pictat pe Sfântul Munte de lângă Varallo Ce impresie umbriană nevinovată și fericită produc aici imaginile din copilăria Mântuitorului din Santa Maria delle Grazie! Cât de proaspătă și naturală este seria sa Patimile Domnului din cu Răstignirea la mijloc! Câtă putere are Calvarul său din , asemănător cu o panoramă de figuri de teracotă, completată de o frescă! Dar printre cele mai maiestuoase creații ale lui Gaudenzio se numără frescele din viața Mariei și Magdalenei din San Cristoforo ( - ) din Vercelli și cea mai magnifică Doxologie a îngerilor din cupola Santa Maria dei Miracoli din Saronno, care respira putere si viata si plina de bucurii nesfarsite Este prima pictură în dom integrală a acestei școli În plus, ultimele sale fresce, Flagelatia și Răstignirea din în Santa Maria delle Grazie din Milano, să mărturisească că s-a străduit constant pentru cele mari și sfinte Picturile sale de șevalet sunt aproape exclusiv retablouri Frumoasa și adoratoare Madona din din biserica principală din Arona a fost inspirată dintr-o pictură a lui Perugino de la Galeria Londrei, aflată atunci în Certosa din Pavia Marele altar din de la San Gaudenzio din Novara este doar pe jumătate impregnat de tandrețe umbriană Cea mai mare putere a sa este arătată de altarul plin de lumină din San Cristoforo din Vercelli Pinacoteca din Torino și Brera din Milano sunt, de asemenea, bogate în lucrări ale mâinii sale puternice și blânde Pentru cursul dezvoltării lui Luini și Gaudenzio, este de remarcat faptul că, înainte ca spiritul lui Leonardo să-i răspundă, ei au măcelărit sensurile giratorii ale picturilor lor cu aur adevărat sau cu o căptușeală de stuc în relief Cu toate acestea, urmașii lor, ca fiul lui Luini Aurelio (d ) și elevul lui Gaudenzio Bernardino Lanini (d circa ), au renunțat la școala lombardă la manierism, care sa jucat cu toate tehnicile picturii în timpul declinului La Genova, unde Pierfrancesco Sacchi din Pavia a transferat realismul elegant al secolului al XV-lea (Altarul celor Trei Sfinți din din Santa Maria di Castello) în Cinquecento, acum a apărut în persoana lui Luca Cambiaso ( - , conform lui Soprani) un maestru deosebit, puternic, vorbind în mod firesc limbajul formelor, observând manifestările largi ale luminii și umbrei Deja un mare „Înmormântare” în Santa Maria di Carignano și propriul său portret în Palazzo Spinola din Genova, reprezentându-l pictând un portret al tatălui său, l-au pus într-un număr de maeștri semnificativi La trecerea la arta lombardă a secolului al XVII-lea, care arăta dorința pentru scopuri și mai maiestuoase, și totuși lipsite de inspirație, la Milano se află Procaccini, al cărui strămoș Ercole Procaccini cel Bătrân ( - ), bolognez, încă a aparținut secolului al XVI-lea Pictura venețiană La Veneția, pictura Renașterii înalte și-a dezvăluit cea mai bogată frumusețe, forme și luxul culorilor sale bogate Dacă formele ei, preferând nu mușchii, ci un corp înflorit, sunt uneori lipsite de corectitudinea anatomică a artei florentine, atunci cu toate acestea ele apar întotdeauna în linii frumoase din valurile de culori care le spală Picturii venețiane, de obicei, îi păsa mai puțin de a descrie acțiuni exprimate în mișcare decât de a transmite o ființă umană frumoasă, încrezătoare în sine Picturile ei religioase sunt fericirea cerească sub forma celei mai pure fericiri pământești Picturile ei seculare, inspirate de poezie, deschid noi lumi ale vieții senzuale și magic suprasensibile Cu toate acestea, portretele ei pline de viață, perpetuându-și aristocrația monetară și intelectuală, sunt completate de portrete sau semiportrete ideale, așa cum le numea Schaeffer, care nu urmăresc decât să exalte frumusețea umană în culori fierbinți Adevărații pionieri au fost răposații studenți ai lui Giovanni Bellini Giorgione de Castelfranco ( - ), care a murit tânăr, a condus drumul, un maestru de foc în mâinile căruia pictura și-a realizat sarcinile cele mai caracteristice El a fost cel care și-a îmbrăcat picturile cu acea dispoziție blândă, visătoare, magică din punct de vedere liric, care este literalmente turnată în aerul Veneției El a fost cel care ținea în primul rând de impresia calmă colorată a imaginii El a combinat peisajele sale frumoase cu incidentele descrise într-un întreg inseparabil; și a reușit, de asemenea, să anime cea mai senzuală frumusețe cu suflarea celei mai pure castități Lucrări noi despre Georgedon Conti, Monner de Villars, Beun, în special Cook și Ludwig Justi, ne-au extins semnificativ cunoștințele despre viața și operele sale Dacă Crowe și Cavalcaselle au recunoscut doar tablouri ca fiind lucrate manual, Morelli doar , Berenson doar , iar Schmidt după doar , atunci Cook (în ) a numit dintre ele, dintre care a recunoscut , bineînțeles, lucrate manual Justi, însă, pune mai mult sau mai puțin strânsă legătură cu Giorgione de picturi, dar doar dintre ele le consideră necondiționat autentice Dacă îi excludem pe cei sub un semn ușor de întrebare, atunci nu vor rămâne mai mult de Justi, în special, a subliniat clar dezvoltarea lui Giorgione dintr-un student imatur, dar blând din punct de vedere liric al lui Bellini, un maestru al secolului al XV-lea, într-un artist deplin forme ale secolului al XVI-lea, clarobscurul pictural și mișcarea liberă, pe care le-a atribuit influențelor florentine directe Celebrele fresce Giorgione de pe peretele exterior al casei germane de comerț din Veneția deja în secolul al XVI-lea au căzut victime ale aerului umed al mării Doar picturile lui de șevalet au supraviețuit În termeni tehnici, Giorgione s-a ridicat deasupra metodelor de aliaj dur de culori ale lui Bellini și a obținut o mai mare libertate și lățime - acest lucru este demonstrat de portretul său timpuriu, fin pictat, al unui tânăr din Galeria din Berlin, în comparație cu care un portret tineresc de mai târziu la Budapesta este scris mai larg, mai lin și mai expresiv în gesturi ale mâinii, precum și „Adorarea magilor” de la Galeria din Londra, în comparație cu „Vacanța la țară” de la Luvru, pictat pe scară largă în culori fierbinți De fapt, patru picturi de încredere ale lui Giorgione sunt suficiente pentru a ne arăta dimensiunea și versatilitatea lui deplină Așezată pe un tron înalt în fața unui peisaj frumos, Madona cu sfântul cavaler Liberale și Sf Francisc în catedrală prezintă retabloul cu o sinceritate uimitor de simplă a sentimentului religios Două tablouri fabulos de frumoase din Palazzo Giovanelli din Veneția și din Muzeul Curții din Viena, cu conținut, după cum a arătat Wyckhoff, din poeme eroice romane, dau impresia unor peisaje frumoase ca visele, în care figurile umane sunt comparate cu o asemenea plenitudine de dispoziție pe care aproape nu trebuie să cauți explicații pentru acțiunile lor În ceea ce privește pictura vieneză, se știe că Sebastiano del Piombo a terminat-o după moartea prematură a lui Giorgione În cele din urmă, Venus sa adormită din Dresda, care a devenit modelul tuturor acestor imagini ulterioare, se află în peisajul somptuos completat de Tizian și reprezintă o femeie complet dezbrăcată, cu un corp delicat plin de viață și trăsături ideale, respirând un sentiment cast Pic Adorarea Magilor, London Gallery Printre operele indubitabile ale lui Giorgione din vremuri anterioare, o plasăm nu numai pe frumoasa Judith din Sankt Petersburg, în picioare, sprijinită de o sabie, într-o ipostază strictă, ci și întregul grup de picturi Alendal, numit așa de Justi după pictura „Adorarea magilor” de Lord Alendal, remarcabilă prin starea sa profundă Acestui grup aparțin: însăși Adorarea Magilor și așa-numita Scena Tronului Galeriei Naționale din Londra, două tablouri din istoria lui Moise și Solomon din Uffizi și Sfânta Familie din colecția Benson din Londra Madona liniștită cu Sfinții Antonie și Roh din Madrid este, de asemenea, aproape de picturile timpurii ale maestrului Numai copilul Hristos și Sf Roh este mai schimbat în mișcări Dintre picturile târzii ale maestrului, au fost deja menționate Venus de Dresda și „Concertul la țară” olimpic-idilic de la Luvru Pe baza acestui concert se află „Soția adultă” a Galerii Corporative din Glasgow și Madonna cu Sfinți (jumătate de figuri) din Luvru Majoritatea traficului este la Solomon's Court din Kingston Lassie Ambele ultime picturi, în ciuda unor îndoieli, pot fi atribuite lui Giorgione Dintre aceleași picturi care sunt atribuite fie lui Giorgione, fie lui Titian în tinerețe, precum: un tablou frumos cu figuri de jumătate de lungime în Palatul Pitti, clerici implicați în muzică, am putea lăsa maestrului Castelfranco Toate lucrurile lui Giorgione ne pătrund în suflet ca muzica Pic Scena Tronului, Galeria Națională din Londra Lucrări Palma Vecchio Întrucât am mutat anul nașterii lui Tizian înapoi împreună cu Cook, Giorgione este urmat de studentul lui Bellini Palma Vecchio din Bergamo ( - ), al cărui nume real, conform cercetărilor lui Ludwig, era Giacomo Nigretti Trecerea la plinătatea formelor și splendoarea colorată a noului secol Palma a făcut mai vagă și lipsită de temperament decât Giorgione Tipurile lui, în special femeile sale luxoase îmbrăcate în haine magnifice, sunt ușor de recunoscut după obrajii lor lați, frunțile joase, încadrate de o inimă de păr ondulat, vopsit blond, după ochii lor îngusti, aproape inexpresivi și buzele plinuțe și plăcute Puterea lui creatoare este nesemnificativă Retalele sale mari dau impresia doar de grupuri calme, figuri de lux, dintre care imaginea bisericii Santa Maria Formosa din Veneția marchează una dintre cele mai magnifice figuri feminine ale Renașterii din St Varvara Originalele „Sfinte Interviuri” din Palma, de fapt, picturi alungite cu un peisaj luxuriant, cu familii sfinte odihnitoare și figuri de sfinți aranjate variat, se găsesc în galeriile Dresda și Viena Imaginile unui corp gol sunt mai puțin frecvente Cu toate acestea, marea pictură timpurie excelentă „Adam și Eva” din Muzeul Braunschweig și Venus înclinată din Galeria Dresda, ca un semiportret, aparțin celor mai încântătoare lucrări ale sale Semiportretele, sau adevăratele portrete cu bust sau pe jumătate, sunt lucrările preferate ale lui Palma În urma lui, lăsăm, atât înainte, cât și acum, portretul poetului Galeriei Londrei învârtit cu poezie (după Cook - Giorgione) și autoportretul Pinacothek-ului din München amintit de Vasari (după Morelli - Cariani) Dar în fruntea semiportretelor feminine se află „Trei surori” ale Galeriei Dresda și similare mai mult sau mai puțin figuri modeste îmbrăcate, de o singură lungime, de exemplu, la Brera, la Milano, în galeriile din Viena și Berlin Prin toate portretele din Palma, se poate urmări trecerea de la luxul luxuriant al formelor și culorilor din perioada sa de mijloc la tonul irizat și radiant al perioadei sale ulterioare Pictură de Titian Cea mai puternică personalitate artistică dintre studenții lui Bellini a fost Tiziano Vecellio din Cadore, care se pare că nu s-a născut în , dar mai târziu, potrivit lui Cook, abia în și a murit în la Veneția Crowe și Cavalcaselle, Philips, Gronau și Fischel au dat recenzii generale ale activităților sale Dacă a trăit nu până la de ani, ci doar până la , atunci opera sa devine mai clară în dezvoltarea ei Tizian aparține celui mai mare dintre cei mari El a contopit într-o unitate inseparabilă realul și idealul, formele și culorile arzătoare Era la fel de accesibil versurilor și dramei, viselor de basm și acțiunilor puternice Înființat într-un mod pământesc și secular, el și-a exprimat cel mai înalt început, poate în domeniul portretului și în îmbinarea peisajelor luxoase cu frumusețea umană pură Cu toate acestea, și-a reînviat imaginile religioase, care, oricum, alcătuiesc jumătate din operele sale, cu umanitate pură, arzătoare și divinitate sublimă, duioasă El a înțeles toate secretele picturii, ca niciun alt pictor înaintea lui, iar pictorii din toate timpurile ulterioare au fost instruiți de el Până și dezvoltarea sa artistică a devenit exemplară Lucrările sale ulterioare diferă de cele anterioare prin întărirea mișcărilor corporale în ele și prin libertatea enormă a scrisului De la perfecțiunea unei culori luminoase, topite, s-au trecut treptat la acea libertate și amploare de execuție și la acel clarobscur, complex ca ton, dar uniform ca culoare, care a deschis calea unui nou mod de a vedea și picta pitoresc Cele mai vechi lucrări supraviețuitoare ale lui Tizian sunt similare cu cele ale lui Giorgione, care l-a angajat în ca angajat pentru a decora o casă de comerț germană din Veneția Pe baza unor mărturii străvechi, considerăm că este dovedit că astfel de lucrări magnific executate în spiritul lui Giorgione, precum fermecătoarea „Madona țigănească” a Galeriei din Viena, portretul auster al Galerii Crespi din Milano, reprezintă lucrările de tineret ale lui Tizian Tizian a realizat o mare renaștere a dramei când, în , la Padova, a primit sarcina de a picta în frescă unele dintre minunile Sf Antonie în școala acestui sfânt Că Tizian a venit la Veneția după sub influența Palma, pe care, bineînțeles, a depășit-o rapid, o arată unele tablouri ale „Sfântului Interviu” de dimensiunea longitudinală folosită de Palma, depozitate în galeriile Madrid, Dresda și Londra , precum și alături de ele „Madona cu cireșe” a Galerii din Viena Urmează două dintre cele mai frumoase picturi seculare fantomatice: „Three Ages of Life” de la Galeria Bridgwater din Londra și pictura de renume mondial sub numele „Heavenly and Earthly Love” din Galeria Borghese din Roma, complotul care, împreună cu Wyckhoff, poate fi explicat ca „Îndemnul Medeei de către Venus să-l iubească pe Jason”, deși acest lucru nu se potrivește prea bine cu starea de spirit Femeile goale și îmbrăcate stau pe marginea fântânii Între ei, cupidon, jucându-se cu mâna dreaptă în apă, se apleacă peste margine Cu o latitudine magistrală, este pictat corpul înflorit al unei femei goale, sunt îmbrăcate haine magnifice, în spatele lor un peisaj arzător, dătător de dispoziție De curând, împreună cu Avenarius, această poză se numește de obicei „A Call to Love” Pic „Madona cu cireșe” a Galeriei din Viena Titian este chiar el însuși în „Denarul Cezarului” al Galeriei Dresda Doar jumătăți de figuri ale Mântuitorului și ale fariseului cu trăsături și mâini vorbitoare, pe un fundal negru! Tipul Titian al Mântuitorului, înconjurat de luminile unui halou, în expresia sa cea mai ideală Mai mult decât atât, cât adevăr, naturalețe, câtă viață directă în aceste capete! Orez Galeria „Denariu Cezar” Dresda Cele mai timpurii creații ale lui Tițian includ un tablou calm și luxos colorat al Galeriei din Anvers, reprezentându-l pe Doge Jacopo Pesaro cu Papa Alexandru al VI-lea, îngenuncheat în fața treptelor tronului ap Petru Cincizeci de ani mai târziu (în ) în Palatul Dogilor a apărut un tablou, mai rece la ton, mai plăcut la lumină și în mod deliberat mai alegoric, înfățișând pe Doge Grimani îngenuncheat în fața figurii Verei Schimbarea de stil a lui Tizian se află în întregime între aceste două picturi legate în interior Retablele lui Tizian caracterizează această schimbare în diferitele ei etape Astfel, stând pe tronul Sf Mark ( ) în Santa Maria della Salute și maiestuosul, impregnat de mișcare furtunoasă, uimitor de bogat în culori „Adormirea Maicii Domnului” ( ) la Academie, apoi asamblat deja în echilibru liber, bogat în portrete „Madona din Pesaro” Familie” ( ) în Frari din Veneția, Adormirea Maicii Domnului ( ) în catedrala din Verona, mai susținut ca ton, Hristosul răstignit ( ), deja învăluit în ceața atmosferică, în Pinacoteca din Ancona, proiectată în întregime pentru efectele luminii artificiale, pictura „Chinul Sf Lawrence” ( ) în Biserica Iezuiților din Veneția și, în cele din urmă, aproape impresionistă „Încoronarea lui Hristos cu o coroană de spini” ( ) din Pinacothek din München Aceeași dezvoltare o dezvăluie magnificele picturi mitologice ale lui Tizian, pline cu un corp gol, începând cu Bacchanalia Muzeului din Madrid ( ), remarcabilă prin mișcarea sa puternică, Bacchus of the London Gallery ( ) și terminând cu cea mai susținută tonul lui Danae la Napoli ( ), Madrid și Sankt Petersburg, „Diana” ( ) de la Galeria Bridgewater din Londra și peisajul luxos al Luvru (circa ), în care se apropie Jupiter în formă de satir Antiope Cele mai multe dintre Venusele lui Tizian aflate în odihnă, pentru care Venus Giorgione din Dresda a servit drept model, sunt evident portrete sau semiportrete Nudul „Venus” din tribuna Uffizi, unul dintre cele mai frumoase tablouri din lume, o înfățișează pe ducesa Eleonora de Urbino cu slujnice în fundal, ocupată lângă pieptul de rochii La picioarele lui Venus, un tânăr cântă la orgă, aruncându-i o privire La picioarele celei de-a doua Venus din Uffizi, un câine la modă latră Figurile feminine ale lui Tizian, pe jumătate goale până la brâu, li se alătură, cum ar fi: în stilul Palma, scris „Flora” în Uffizi, „Toaleta” de la Luvru și „Vanity” a Pinacothek din München, precum și „ Venus în blană”, în fața căreia Cupidon ține o oglindă (circa ), în Schitul Sankt Petersburg Adevărata Venus este Anadyomene Apelles din Bridgwater Gallery, Londra Dintre portretele lui Tizian, femeile, cu excepția încântătorului portret de copil al Clarissei Strozzi și a portretelor propriei fiice Lavinia din galeriile din Berlin și Dresda, din punct de vedere al vitalității și spiritualității nu pot fi comparate cu bărbații, combinând o transmitere extrem de acută a personaj cu o postură nobilă și performanță extrem de pitorească Cum, sub mâinile sale, un portret cu bust masculin crește într-un portret în lungime, arată rândul lor continuu: un portret extrem de plin de viață al unui tânăr cu mâna stângă în mănușă (circa ) la Luvru, un portretul până la genunchi al lui Federigo Gonzaga (circa ) în Muzeul din Madrid și acolo același portret în lungime completă al împăratului Carol al V-lea ( ) cu un câine mare Cele mai mature portrete ale lui Tizian includ portrete până la genunchi ale „englezului”; în Palatul Pitti, Jacopo Strada în Galeria Viena și un portret în lungime al împăratului Carol al V-lea ( ), care stă pe o terasă cu o vedere vastă, în Pinakothek din München; alte portrete au devenit direct picturi istorice: acesta este grupul plin de mișcare și profund conceput al Papei Paul al III-lea cu moștenitorii săi la Napoli, iar la Madrid imaginea puternică a generalului del Vasto vorbind trupelor și impresionantul portret ecvestru din , reprezentându-l pe Carol al V-lea după bătăliile victorioase de la Muhlberg Titian în acest portret devine creatorul portretului ecvestru modern El a indicat noi căi pentru toate portretele Velázquez, Rubens și Anthony van Dyck urmau să-i calce pe urme Capacitatea lui Tizian de a povesti cu forță dramatică a fost arătată cel mai puternic în spectaculoasa sa înmormântare a Luvru, în „Asasinarea lui Petru Martir” ( ) din Santi Giovanni de Paolo din Veneția, ars din păcate, și distrus de incendiu în , împreună cu alte opere de artă pe frescele bătăliei de la Cadore ( ) din Palatul Dogilor Participarea lui Tizian la decorarea spațiilor interioare apare într-o formă luxoasă în Introducere la Templu de la Scuola della Carita, acum în Academia Venețiană Cel mai înalt farmec al peisajului îl respiră „Noli me tangere” al Galeriei din Londra ( ) și St Hieronymus de la Luvru ( ) Se poate spune chiar că peisajul său cu o turmă de oi la Palatul Buckingham (circa ) deschide noi drumuri, ca un peisaj indubitabil cu dispoziție Titian a stăpânit în mod egal toate genurile și toate mijloacele de reprezentare, iar în toată pictura sa, pictura, ca atare, a rămas cel mai caracteristic mijloc de exprimare al său Creativitatea lui Marconi și Cariani Studenții mai slabi ai lui Bellini care au plecat la Palma au fost Rocco Marconi și Giovanni Busi Cariani din Bergamo (circa - ;) Imaginile de încredere ale celui de-al doilea nu permit, împreună cu Morelli, să-i atribuie unele dintre cele mai talentate portrete venețiene ale acestui timp Un elev mai important al lui Bellini, care a trecut la Giorgione, a fost deja menționatul Sebastiano Luciani ( - ; Bencard și Achiardi au scris despre el), pe care îl cunoaștem deja printre prietenii lui Michelangelo din Roma sub numele de Sebastiano del Piombo Aici ne putem ocupa doar de adolescența sa venețiană (înainte de ) Plângerea asupra trupului lui Hristos, cu semnătura sa, are la bază un tablou al lui Cima da Conegliano, un prieten de-al său la școala lui Bellini, dar asta nu implică deloc nevoia de a-i atribui și alte tablouri din atelierul Bellini, asemănător cu al lui O judecată mai corectă a timpurilor sale venețiane timpurii poate fi văzută, în primul rând, din faimosul său „Interviu Sfânt” de la San Giovanni Crisostomo din Veneția (circa ), deși alăturat cu Giorgione, ea respiră frumusețea liberă, perfectă și duioasă a epoca de Aur Cele trei soții din stânga aparțin celor mai frumoase imagini feminine cunoscute istoriei artei Sfinții din San Bartolommeo di Rialto sunt pictați în același stil, iar aceeași mână o găsește Salome în colecția Salthing din Londra și în colecția Magdalene of the Cook din Richmond Din școala lui Alvise Vivarini, care a reprezentat un contrast cu școala lui Bellini, a apărut totuși, așa cum a arătat Berenson, un maestru atât de mare precum venețianul Lorenzo Lotto (din până în sau ), ca mulți dintre compatrioții săi, care și-a căutat averea în afara orașului natal al lagunelor În urma cărții lui Berenson despre Lotto și Biscaro, el a recunoscut pe bună dreptate în fresce și alte picturi atribuite greșit lucrărilor de tineret ale lui Morelli Barbari Lotto Lucrările sale autentice de tineret, precum altarele din Santa Cristina din Treviso și din primăria din Recanati, diferă de lucrările elevilor lui Bellini într-un clarobscur mai rece și o manifestare mai naivă a vieții Între și Loto a fost la Roma Nu este de mirare că a adoptat și ecouri ale limbii romane a formelor, astfel încât Madona sa din din Galeria Dresda, atribuită pentru prima dată de Frizzoni, a fost mult timp considerată o pictură a școlii romane Între și a realizat la Bergamo frumoase altare în San Bartolommeo, San Bernardino și San Spirito, animate în interior și exterior, îmbrățișate de lumină strălucitoare și umbră rece, care amintesc mai mult de Correggio, pe care nu-l cunoștea, decât de venețieni Începând cu , Lotto și-a împărțit timpul între Veneția și Marks Lucrările într-un spirit cu adevărat venețian sunt „Apoteoza Sf Nicolae” în Biserica Carmine ( ) și un altar cu Sf Anthony la Santi Giovanni e Paolo din Veneția Ultimele sale picturi: „Sacrificiul lui Melchisedec” și „Prezentarea” în Palazzo Apostolico din Loreto, cu un model ondulat și o execuție largă, ușoară, sunt scrise într-un ton general cu nuanțe delicate colorate Berenson, exagerând, le compară cu lucrările celor mai buni impresioniști francezi În comparație cu abundența picturilor Lotto pe teme creștine, subiectele păgâne sunt extrem de rare la el, iar în celebrele galerii din Londra, Madrid, Viena, Berlin și Milano s-au păstrat până la două duzini de portrete, remarcabile nu atât prin profunzime spirituală, ci pentru sensibilitatea observației psihologice și a performanței picturale naturale proaspete Printre cele mai bune aparține grupului de familie din Londra Pentru a deveni grozav, Lotto îi lipsește rigoarea și profunzimea, dar este o persoană artistică cu care suntem legați de spontaneitatea și atractivitatea ei Orez Jertfa lui Melhisedec Elevii lui Vecchio și Titian De la școala din Palma Vecchio a venit ruda lui, Veronezul Bonifacio Pitati ( - ) Cercetările arhivistice ale lui Ludwig, la care Wickhoff a adăugat explicații inteligente, ne-a eliberat din nou de împărțirea în trei a acestui maestru morellian, derivată de Bernasconi, astfel încât în loc de duble să fie discipolii săi Bonifacio Pitati a pășit cu siguranță pe tărâmul peisajului Cu unii dintre studenții săi, după , a finalizat picturi murale ale Palazzo de Kamerlengi din Veneția, pictate pe pânză, numeroase exemplare individuale ale cărora au fost ulterior împrăștiate și distribuite printre biserici, palate și galerii A preferat picturile alungite în stilul Palma și a revărsat un abis de culori strălucitoare pe picturile sale atractive, dar în cea mai mare parte s-a limitat la aspectul frumos Principalul său elev a fost, după cum acceptăm cu Berenson și Wyckhoff, Jacopo da Ponte de Bassano ( - ), al cărui tată Francesco da Ponte cel Bătrân, încă picta Madoane brute în spiritul lui Bartolommeo Montagna Cele mai detaliate informații despre familia artistică Bassano au fost date de Zottmann Jacopo Bassano, deja bine luminat de Ridolfi și Verci, a fost un fel de pionierat în mâinile căruia poveștile biblice, majoritatea din Vechiul Testament, s-au transformat treptat în episoade ample din viața rurală cu peisaje realiste, decoruri de gen și numeroase turme de vite sau în general unele animale Picturile sale de acest fel pot fi văzute în cele mai celebre colecții, dar în cel mai mare număr în galeriile din Bassano și Viena Începând destul de timid, a trecut la un lucru mai îndrăzneț și o pictură largă și o reprezentare mai clară a efectelor de iluminare, chiar și proprietățile luminii nocturne, din care culori individuale, cum ar fi roșu și verde, el face să strălucească ca pietrele prețioase Tonul de bază auriu, moștenit de la tatăl său, l-a înlocuit treptat cu o nuanță gri-argintiu Dintre fiii lui Jacopo, Francesco Bassano cel mic ( - ) i se învecinează îndeaproape, iar Leandro Bassano ( ) a fost iubit în special ca portretist, dar cu ceața sa moale, cenușie-gălbuie învăluită „Vedere de la Veneția” (în Madrid), el devine fondatorul „vederi pictura Principalul elev al lui Tizian a fost Paris Bordone din Treviso (circa - ; o carte a lui Bailo și Biscaro despre el) Picturile sale laice sunt mai impresionante decât cele bisericești În cea mai bună lucrare a Academiei Venețiane, o reprezentare colorată luxos a ședinței Consiliului, în timpul căreia pescarul îi dă dogului inelul pe care l-a găsit, vedem stilul narativ al lui Carpaccio în cea mai mare completitudine de desen și pictură De asemenea, fermecătoare sunt semiportretele sale de femei cu obraji roșii și portretele bărbaților viu colorate, dintre care cele mai bune se află în Palazzo Brignole Sale din Genova, în Uffizi și în Luvru În cele din urmă, „Jucătorii de șah” ai săi de la Galeria din Berlin prezintă un dublu portret, în spiritul genului Influența lui Tițian, amestecată cu elemente străine de el, se află în picturile și gravurile lui Andrea Meldolla Schiavone (anterior - ) din Zara, care a lucrat cu succes în tonul său maroniu în domeniul picturii venețiene de biserică și palat; el trebuie să fie numit și printre fondatorii picturii independente de peisaj, dacă îi sunt atribuite corect două peisaje mitologice ale Galerii din Berlin În orice caz, vedem cum pictura venețiană se străduiește pretutindeni spre extinderea și o mai mare libertate a domeniului subiectelor sale Jacopo Robusti Toți urmașii lui Tițian sunt depășiți de Jacopo Robusti, supranumit Tintoretto, din Veneția ( - ), încununat elegant de Tode cu noi lauri Tintoretto a fost elev al lui Tizian doar pentru o scurtă perioadă de timp; mai adânc s-a alăturat lui Schiavone, apoi s-a inspirat din copiile celor mai bune lucrări ale lui Michelangelo și, în cele din urmă, cu deplină conștiință a pictat pe stindardul său fuziunea limbajului de forme al marelui Florentin cu culorile fierbinți ale lui Tițian Întrucât această fuziune corespundea dispoziției artistice interioare a maestrului, înzestrat cu o mare putere de imaginație, pe care, de altfel, s-a dedicat studiului anatomiei și perspectivei cu un zel nemaiauzit la Veneția, ea a produs un cu adevărat nou, puternic artă, incomparabilă prin capacitatea sa de a stăpâni maiestuos spațiul la distanțe infinite, atmosfera de viață cu toate efectele sale de iluminare și mișcările umane în cele mai puternice combinații de mase Chiar și figurile secundare ale picturilor sale își au originea în viața populară reală și se află în cea mai strânsă legătură cu reprezentarea dramatică a acțiunii; și dacă tipurile zvelte de Tintoretto cu capete mici în repetarea lor constantă și nu sunt lipsite de maniere, totuși sunt combinate organic cu lucrările sale noi, nemaivăzute până acum, pline de puterea mișcării și a luminii Pensula lui a fost la început îndrăzneață și liberă și numai în contact cu cel mai recent stil al lui Tițian s-a dezvoltat în acea liberă și cu sarcini colosale, uneori chiar și superficial late, care până atunci era nemaiauzită, și colorarea lui, care era deosebit de interesant la început, adesea tulbure din cauza vopselelor înnegrite, s-a dezvoltat doar treptat în acea nouă pictură de clarobscur, care, parcă, își scufundă pensula nu în vopsele, ci în lumină cerească și umbră pământească Tintoretto este acum considerat de mulți părintele impresionismului modern Pic Spalatul picioarelor in Santa Marcuola Deja în , Cina cea de Taină și Spălarea picioarelor din Santa Marquola sunt lucrări mature și semnificative ale lui Tintoretto Spălarea picioarelor, dusă în Spania, se află acum în Escorial El este de obicei atribuit perioadei de maturitate timpurie, în urma lui Ridolf, și două tablouri uriașe din corul Santa Maria dell Orto, atribuite lui Tode unei epoci ulterioare, „Adorarea vițelului de aur” și „Judecata de Apoi”, marcate printr-o capacitate remarcabilă de a controla mișcarea maselor și a luminii „Caderea” și „Prima crimă” de Tintoretto de la Academia de la Veneția arată darul său ciudat de a spori farmecul unor trupuri goale frumoase, scrise în mișcări vii, cu starea de spirit a peisajului în care trăiesc Un adevărat peisaj cu dispoziție sunt „Sf George" din Londra Toată puterea capacității sale de a spune în mod convingător povești nemaiauzite, pentru care a trebuit să regăsească fiecare motiv, umplând puternic spațiul, este relevată de cele patru picturi ale sale din legenda Sfântului Marcu Dintre aceștia, unul aparține Academiei, două din Palazzo Reale din Veneția și unul din Brere din Milano Sfârșitul erei culorilor și luminii sale puternice aparține colosalei „Căsătoria în Cana din Galileea” ( ) din Santa Maria della Salute, impregnată de spiritualitate profundă, în ciuda întregului concept de gen După acest timp, Tintoretto și-a desfășurat activitatea principală în decorarea bisericii și școlii San Rocco și a Palatului Dogilor din Veneția cu picturi mari murale și plafoane pictate pe pânză În școala din San Rocco, care și-a văzut trecerea la o largă „scriere în ton”, picturile din sala principală inferioară din viața Fecioarei Maria și două peisaje poetice pictate într-un mod nou, cu Maria Magdalena și Maria din Egiptul, aparțin celor mai puternice opere din punct de vedere al povestirii Tintoretto, iar picturile din viața Mântuitorului din sala de sus dezvăluie darul său rar de a umple cu viață nouă, puternică evenimentele descrise de o mie de ori Picturile și plafoanele istorice, mitologice și alegorice ale lui Tintoretto din diferite încăperi ale Palatului Dogilor, oricât de abil și de interesant sunt concepute și executate, nu ne vor provoca o asemenea încântare Lucrarea sa principală aici, deși păstrată, dar cu culori întunecate și foarte schimbate - o imagine colosală, alungită a Paradisului, prezentată sub forma unui vast spațiu ceresc plin de mulțimi nesfârșite de nenumărați fericiți Ultimul său stil vizionar realist, bogat în formă și ton, este arătat de picturile mari de la San George din Veneția: „Învierea lui Hristos”, concepută ca o viziune care este familia Morosini în genunchi și picturi uriașe cu Cina cea de taină și Adunarea manei Tintoretto este, de asemenea, unul dintre cei mai mari portretiști, așa cum a subliniat Haack cu mult timp în urmă și așa cum reiese din portretele sale magnifice din galeriile Dresda și Berlin, dar mai ales din colecțiile de la Veneția, Florența și Viena Lucrările școlii sale sunt uneori amestecate cu propriile sale picturi Tintoretto a asigurat executarea a numeroase picturi colosale în atelierul său, în care fiul său Domenico Robusti ( - ) iese în evidență, dar nu se compară cu el Tintoretto însuși a fost, fără îndoială, cel mai mare artist al ultimei treimi a secolului al XVI-lea, ale cărui slăbiciuni evidente s-au transformat adesea în puncte forte în mâinile sale puternice Artă din alte orașe italiene Alături de școala de la Veneția propriu-zisă, ai cărei mulți artiști, totuși, s-au născut în interiorul țării, se află o școală continentală independentă și o parte de o importanță foarte mare în fața maeștrilor, în principal Friul, Verona și Brescia Dintre fiii puternici ai munților Friuli care s-au alăturat școlii venețiane, între toți se remarcă Giovanni Antonio de Sacchi ( - ), persoană descrisă mai clar de Ludwig Este denumită în mod obișnuit Pordenone după orașul său natal În lucrările sale originale, el este un provincial incomod, unghiular Sub influența lui Giorgione la Veneția în jurul anului , el a obținut o rotunjime mai mare și o colorare mai vesel, apoi s-a dezvoltat într-un narator extrem de dramatic, care a dobândit un astfel de nume cu seria sa îndrăzneață de fresce din catedralele din Treviso ( ), Cremona ( ) și Madonna di Campagna lângă Piacenza ( - ), că Consiliul de la Veneția din i-a dat un loc lângă Tițian în Palatul Dogilor Dintre elevii săi, trebuie remarcat doar Bernardino Licinio (circa - ), portretist de importanță secundară, a cărui semnătură este un portret al Galeriei Borghese din Roma din rândul familiei numeroase, iar al singurelor, doamnele în roșu al Galeriei Dresda și portretul lui Ottaviano Grimani - Viena sunt marcate de numele său Școala din Brescia, care a fost studiată de Fenaroli în , Jacobsen în , a primit o dezvoltare mai semnificativă Savoldo, Romanino și Moretto strălucesc ca o constelație strălucitoare peste fertilul oraș alpin Gian Girolamo Savoldo (circa până după ), care a reluat pe lângă influențele venețiene și florentine, după cum arată frumoasa sa Madonă, care este sfântă, în Brera, a fost un maestru cu o dispoziție artistică nobilă, deși oarecum rece, căruia îi plăcea să decorează seara sau dimineața zorii lor fundaluri suculente peisajului Girolamo Romanino (circa - ) și-a încălzit și și-a înmuiat vechea austeritate din Brescia fiind aproape de Giorgione Cea mai cunoscută serie de fresce pe care a pictat-o în Catedrala din Cremona și în San Giovanni Evangelista din Brescia Originalitatea sa s-a dezvăluit cel mai puternic în altarele bisericilor din Brescia și în picturile principalelor galerii din Padova, Londra și Berlin Ei au făcut trecerea de la auriu venețian la tonul argintiu Brescia, al cărui părinte este Romanino Cu toate acestea, cel mai semnificativ dintre cei trei este Alessandro Bonvicini ( ), supranumit il Moretto di Brescia, despre care Molmenti și Fleres au scris Adiacent lui Romanino și în același timp sub influența lui Tițian, el a ridicat stilul brescian la o frumusețe liberă, deosebită și a făcut tonul argintiu al acestui stil mai rafinat în culori Bisericile și congregațiile din Brescia mai păstrează peste cincizeci de imagini ale operei sale Posteritatea, însă, îl onorează pe Moretto în principal ca portretist Portretul său remarcabil, calm în viața sa, al unui bărbat înălțime, în , la Galeria din Londra, unde există și un frumos portret al unui bărbat până la genunchi, ca să nu mai vorbim de portretul unic anterior al unei doamne, este primul portret complet cunoscut -portret în lungime și în mărime naturală al picturii de șevalet italian Toate portretele Morettos au o poziție naturală dezinvoltă, o sinceritate a expresiei fără efort și o pictură mai fluidă și mai largă decât majoritatea celorlalte portrete contemporane; și totuși tocmai în această zonă a fost depășit de elevul său Giovanni Battista Moroni din Bergamo (circa - ), ca portretist aparținând celor mai buni maeștri ai acestei specialități Cu dragoste pentru portretele în lungime, ușurință în a transmite trăsăturile fiecărei fețe, rafinamentul pensulei sale, din exterior, parcă rece, se alătură lui Moretto, pe care îl depășește doar prin transmiterea firească nu numai a unui corp gol, dar și draperii și trăsături cotidiene care indică ocupația Galeria din Londra este suficientă pentru a-l recunoaște Se alătură celor trei stele din Brescia ca o a patra stea vecină de luminozitate egală Artiștii din Verona Paolo Cogliadi Verona, orașul Vittore Pisano, la începutul secolului al XV-lea, a depășit în unele privințe toate celelalte orașe din Italia Maeștrii perioadei de tranziție de după , care încă au luat parte la pictura obișnuită de fațadă aici, s-au străduit pentru un desen liber, deși nu întotdeauna independent, și o colorare mai originală, care diferă de venețianul prin tonul său mai rece și mai colorat, uneori combinat cu strălucirea sidefului și a umbrelor fumurii Giovanni Francesco Caroto ( - ) este deja un artist al secolului al XVI-lea, fără caracter ascuțit, dar deosebit de culori Elevii lui Domenico Morone au fost fiul său Francesco Morone ( - ), care a decorat Santa Maria in Organo din Verona cu lucrări magnifice pe jumătate Mantegna, Girolamo dai Libri ( - ), Madonna with a Rabbit, care în Muzeul din Verona își amintește dependența de miniatura cărților, iar Paolo Morando, supranumit il Cavazzola ( ), în numeroasele sale fresce și retablouri, a unit toate trăsăturile bune ale școlii, care, totuși, ar fi trebuit să picteze doar un portret masculin al Dresdei Galeria să devină unul dintre artiștii de mare importanță Cel mai important maestru veronez al tinerei generații a fost Domenico del Riccio, supranumit Brusazorchi ( - ); „Marea Cavalcadă” a sa din Palazzo Ridolfi din Verona, o imagine mare a trecerii lui Clement al VII-lea și Carol al V-lea călare prin Bologna îi conferă un loc de cinste în pictura monumentală din Italia superioară Cum această tânără generație din Verona a ieșit învingătoare din lupta dintre influențele italiene centrale și propriile opinii este arătat de Antonio Badile ( - ), care poate fi urmărit în Santi Nazaro e Celso și în Muzeul Verona Elevul lui Badile a fost Paolo Veronese, căruia Meisner și Iriarte i-au dedicat ultimele cărți Pic „Madona cu iepure” Paolo Cagliari, supranumit Veronese ( - ), sau pur și simplu „Veronese”, este marele maestru al secolului al XVI-lea, care, la Veneția, avea astfel de sarcini încât poate fi considerat aproape un venețian Dar arta sa, în ciuda faptului că a fost influențată de simțul frumuseții al școlii romane, care de o jumătate de secol, datorită gravurii pe cupru, a pus stăpânire pe întreaga lume și în ciuda legăturii sale evidente cu atât de mari Venețienii, precum Tițian și Tintoretto, își păstrează încă veronezul de bază, răceala imaginii, mai ales delicata, ușor estompată și totuși bogată în culori, în care tonurile roșu-galben și galben-roșu ies mai clare lângă gri-albastru și albăstrui- gri decât în culoarea strălucitoare, cu adevărat venețiană Paolo Veronese a fost în principal un pictor de pereți și tavane și, prin urmare, este un maestru decorativ principal El a înfățișat evenimente seculare și sacre din palate și biserici în tablouri mari de lux, disecate după toate legile simetriei sau echilibrului mai liber, vesele festiv și bogate în figuri, iar aceste tablouri se remarcă printr-o distribuție clară, uniformă a formelor, culorilor și efecte luminoase În același timp, pentru figurile sale, care sunt în mare parte înfățișate în ipostaze calme, în ciuda frumuseții conștiente a liniilor lor și a farmecului precalculat al culorilor, el știe să dea aspectul de naturalețe imediată și să exprime conținutul spiritual al lui planuri, desigur, doar într-un mod plăcut, extern, fără sentimente profunde Cele mai vechi lucrări ale sale, rămășițele picturilor murale din vilele Soranza și Fanzolo, îl arată alături de colaboratorul său, Battista Farinati, zis Zelotti (m în ), un veronez al apei cele mai pure A fost chemat la Veneția în pentru a picta acolo, în primul rând, tavanul sacristiei bisericii San Sebastiano, unde s-a întors iar și iar până în , și l-a decorat cu picturi din ce în ce mai mature, mai magnifice Suficient tavan al navei principale cu trei picturi mari din istoria Esterei ( ), fresce din viața Sf Sebastian pe pereții principali și un tablou mare în trapeză, primit la Brera, înfățișând o sărbătoare la fariseu ( ), pentru a ne arăta pe maestru în plină dezvoltare Apoi a decorat Vila Tiene de lângă Vicenza, Vila Maser de lângă Treviso, construită de Palladium în , cu fresce ornamentale maiestuoase, care au devenit timp de câteva secole exemplare pentru astfel de sarcini Lumea zeilor greci în bolta sălii de la Vila Mather, opt femei cu instrumente muzicale în camera crucii din mijloc! Peste tot sunt figuri reale în haine moderne! Ușile pictate prin care intră un paj și o țărancă deschid un rând de glume pitorești asemănătoare din secolele al XVII-lea și al XVIII-lea Adevăratele fresce de peisaj ale celor două anticamere, al căror scop principal este acela de a oferi o iluzie de perspectivă, de a elimina pereții încăperii, ocupă un loc de cinste în istoria peisajului decorativ Dezvoltarea artei lui Paolo Mai târziu, Paolo, împreună cu Tintoretto, au participat activ la decorarea bibliotecii (acum palatul regal) și a Palatului Dogilor din Veneția În ultimul „Violul Europei” din sala Anticoleggio, cel mai frumos tablou mitologic de Veronese Reprezentarea bogată în figuri a Apoteozei Veneției din Marea Sală a Sfatului este poate cea mai frumoasă pictură alegoric de tavan din lume Dintre tablourile lui Paolo care au intrat în galerii, se remarcă patru tablouri alungite mari ale casei Cuccin din Dresda, și anume, portretul familiei Cuccin, Căsătoria solemnă de la Cana și magnifica Adorație a Magilor În tablouri mari de sărbători cu arhitectură luxoasă, perspective îndepărtate și numeroase figuri secundare, în care Tintoretto l-a precedat, arta lui Veronese își dezvoltă trăsăturile în general cele mai clare și mai luxoase De asemenea, trebuie menționate picturi precum marile „Căsătoria la Cana” și „Sărbătoarea la Fariseu” din Luvru, dispuse prea simetric, precum exuberantul „Sărbătoare la vameș” din Academia de la Veneția, compoziția mai liberă „Căsătoria la Cana” din Dresda și în Galeriile Madrid, și în aceeași ordine de idei, susținuta „Familia lui Darius” a Galeriei din Londra Portretele individuale ale lui Veronese nu sunt la fel de perfecte în trăsăturile lor portretistice ca portretele lui Titian sau Tintoretto Cel mai fermecător portret al unei domnișoare cu un băiat în brațe la Luvru Orez Veronez „Familia lui Darius” În afară de Battista Zelotti, care i-a supraviețuit lui Paolo, fratele său Benedetto (m ), împreună cu fiii săi Carletto (d ) și Gabriele Cagliari (d ), sunt doar imitatori slabi ai lui Aceștia sunt artiștii care au continuat să conducă atelierul veronese sub compania „Moștenitorii lui Paul” – „Heredes Pauli” Alături de ei a lucrat Paolo Farinati ( - ), care provenea din același mediu ca primul, dar mai în vârstă decât Paolo Cagliari A introdus începuturile școlii din Parma în pictura sa și, fără prea multă forță și strălucire, a adus stilul Verona în secolul al XVII-lea La curtea lui Alfonso I din casa lui Este din Ferrara, nu numai că a înflorit; poezie, dar și pictură, iar pe tabloul Ferrara din perioada de glorie se află nu numai o reflectare a poeziei romantice a lui Ariosto, ci și o reflectare a culorilor fierbinți ale lui Giorgione și Titian Este interzis pentru a nega că limbajul formelor lui Rafael i-a devenit familiar devreme Cu toate acestea, în mod fundamental, artiștii din Ferrara, studiati după Laderka și Citadella, după Venturi și Morelli în detaliu de Gruyère, rămân încă adevărații descendenți ai vechii școli brute din Ferrara din care au apărut Giovanni di Niccolò Luteri, supranumit Dosso Dossi ( - ), provenea de la școala lui Lorenzo Costa În principalele sale lucrări, de exemplu, în seducătoarea „Vrăjitoarea Circe” a Galeriei Borghese, frumoasa Sf Sebastian Brera, un altar puternic, strălucitor în șase părți din Ateneoul din Ferrara, el apare în fața noastră în toată puterea fanteziei sale romantic poetice, inspirat de prietenul său Ariosto, cu tot simțul său vesel al naturii în stările de peisaj, cu luxul caracteristic al culorilor, printre care uneori se evidențiază puternic juxtapunerea culorii rece galben-pai cu verde strălucitor și roșu intens Mai reci decât picturile sale ulterioare, cu monograme, precum Expulzarea negustorilor din templul din Palazzo Doria din Roma Picturile ovale decorative ale lui în galeria din Modena cu grupuri de ospătare, gălăgie și cântări la instrumente muzicale arată că are un loc binecunoscut în istoria dezvoltării genului Numeroase picturi din Dresda provin din fosta galerie Modena Recent, Venturi a distins mai clar picturile fratelui și colaboratorului său Battista Dossi (d ), care l-a ajutat în multe privințe, de lucrările lui Dosso-Dossi, iar Patsak îl face chiar responsabil pentru aproape întreaga parte de peisaj din tablourile pictate de frați împreună Cu tratamentul temperat nordic al copacilor, verdeața proaspătă și lumina sa pitorească, se deosebește de peisajul școlilor toscane și umbriene Pictura de peisaj a lui Dossi a atins o semnificație independentă, mai ales în decorarea interioară a diferitelor săli ale Vilei Imperiale de lângă Pesaro De la Panetti din Ferrara, de la Boccaccino din Cremona și de la Rafael din Roma a venit Benvenuto Tisi da Garofalo ( - ), care doar în lucrările sale anterioare este un ferrarez sănătos care merge alături de Dosso Tonurile sale gri-albastru și roșu-albăstrui, combinate cu galben-portocaliu și verde închis, dau acorduri minore deosebite Lucrările timpurii încă imature sunt două dintre picturile sale: „Femeia samariteană la fântână” din Galeria Borghese și „Poseidon cu Atena” ( ) din Galeria Dresda Toată viața sa a fost însoțit de comisii pentru picturi religioase mari, precum cele păstrate în catedrală și în Ateneo din Ferrara, marcând o trecere treptată la maniera sa obișnuită Picturile mici pe subiecte biblice și madone, în ciuda colorării lor Ferrara, care i-a adus numele de „Rafael în miniatură”, sunt în număr mare în colecțiile romane În nordul Alpilor, în special, Galeria Dresda este bogată în lucrări ale periei sale iscusite și capricioase Pic Samariteană la fântână, Galeria Borghese Al treilea din această unire a fost Ludovico Mazzolini (circa - ), care a pictat în stilul general acceptat, dar în tonuri calde deosebite, surprinzător de puternice, picturi mici pe subiecte creștine, cu structuri de obicei decorate cu reliefuri de marmură în stil antic Pentru a-l cunoaște, sunt suficiente colecțiile Uffizi și Roman, iar pe această parte a Alpilor, galeriile Berlin și Dresda Tranziția de la secolul al XVI-lea la secolul al XVII-lea în Ferrara este marcată de Ippolito Scarsella propriu-zis, supranumit Scarsellino ( - ), păstrând starea de bază de fantezie Ferrara în limbajul eclectic al formei și în tonurile sale din ce în ce mai reci și mai grele Opera sa principală este „Adormirea Maicii Domnului” din bolta corului San Paolo din Ferrara Școala din Ferrara din secolul al XVI-lea ocupă o poziție de mijloc între școlile de la Veneția și Parma, dar nu atinge adevărata perfecțiune a nici uneia Între pictura Ferrara și Bologna, care se aflau deja într-o relație foarte vie în secolul al XV-lea, se afla pictura din Modena și Parma, strâns legată de acestea, care în prima treime a secolului al XVI-lea de aur, în persoana lui Antonio Allegri da Correggio ( - ), unul dintre acei maeștri mari, independenți, care se ridică deasupra oricărei tradiții școlare Cunoștințele și evaluarea noastră actuală despre Correggio se bazează pe cercetările lui Punghileoni, Venturi, Morelli și Tode Correggio este un maestru al luminii și al iubirii, al jubilării și al mișcării Nu este un înțelept, nu un gânditor, ci mai presus de toate un artist; își transmite ideile sale simple, pe înțelesul oricui, nu numai cu o pensulă uimitor de moale și netedă, cu un joc fermecător de clarobscur, din care cele mai strălucitoare culori apar ușor slăbite, dar și transmiterea celor mai îndrăznețe mișcări, intersecții și contracții ale membre ale trupului și zâmbete vesele pe chipurile sfinților frumoși și ale făturilor lumești, cărora le este dat un farmec aparte de chipurile ovale plăcute îngustate Formarea creativității Correggio Până în , sediul principal al lui Correggio a fost Correggio; din până în și-a creat cele mai bune lucrări la Parma; din până în a locuit din nou în orașul natal Împreună cu Morelli și Venturi, și spre deosebire de Tode și Ricci, acceptăm ca adevărată vestea că Francesco Bianchi Ferrari din Modena a fost profesorul său principal Că a mers apoi la Mantua, unde a fost influențat de lucrările lui Mantegna și de sfaturile lui Lorenzo Costa, cel puțin asta e probabil Lucrările lui Dosso din Ferrara ar fi putut, de asemenea, să fi fost de importanță pentru el Încă nu credem în șederea lui Correggio la Milano, Veneția sau Roma Numai într-un mod oricand a ajuns sub influența italienilor de mijloc La fel ca Michelangelo, Antonio avea propria sa identitate și, prin urmare, ca și Michelangelo, nu era un portretist După o scurtă perioadă de tinerețe Ferrara-Bologna, s-a transformat într-un maestru independent, ale cărui slăbiciuni evidente individuale nu încalcă puterea uimitoare a lucrărilor sale în ansamblu În fruntea lucrărilor sale de încredere se află imaginea de altar a Galeriei Dresda, finalizată în , reprezentând Madona așezată pe tron peste Sfinții Francisc și Antonie, Ioan Botezătorul și Sfântul Ioan Botezătorul Catherine, încă într-o compoziție strictă a secolului al XV-lea, impregnată, însă, de renaștere interioară și executată în forme puternice, nobile și mature, în tonuri strălucitoare necufundate încă în clarobscur Cu toate acestea, puternicele coloane ionice din fundal sunt deja baroc, iar minunatii îngeri fără aripi care zboară din cerul strălucitor, plini de capete de serafim care se topesc, aparțin deja secolului al XVI-lea Recent, mai mult de o duzină de picturi mici, necunoscute, au ajuns să fie considerate lucrările de tineret ale lui Correggio La fel ca V Schmidt, de ceva vreme am fost negativ în această privință, dar mărturisesc, după ce am reconsiderat întrebarea, am revenit la opinia că unele dintre aceste picturi îi aparțin într-adevăr lui Correggio, de exemplu, probabil, „Adio lui Hristos cu mama sa ” în colecția Benson din Londra, după cum arată coloanele ionice identice din fundal, și încântătoarea, impregnată de minunată poezie a peisajului „Holy Night” a colecției Crespi din Milano Ceva mai târziu, „Odihnă în zborul în Egipt” din Uffizi urmează fără prea multă dispoziție și o pictură pe același subiect, dar mai sincer numită „Madona cu iepure” în Muzeul din Napoli Orez „Noapte sfântă” În Parma, în , Correggio și-a început activitatea cu fresce într-un mod magnific și nou În camera de primire a stareței mănăstirii San Paolo, a pictat-o pe fecioara Diana deasupra șemineului, în șaisprezece timpane de grisaille, subiecte mitologice și alegorice potrivite și în șaisprezece lunete ovale printre verdeața spalierului din decuparea acoperișului , tot atâtea perechi de copii drăguți cu echipament de vânătoare, de parcă ar fi chiar obraznici deasupra sub cerul albastru deasupra acoperișului cu frunze Câtă varietate în repetarea unui simplu motiv artistic și ce abis de grație și frumusețe copilărească! Picturile sale de șevalet din această perioadă, precum „Madonna cu un coș” a Galerii din Londra, dau impresia unui gen grațios, iar „Fecioara Maria adorând copilul”, din Uffizi, este atinsă de vis Orez „Fecioara Maria adorând copilul” Correggio a finalizat a doua serie semnificativă de fresce în - la San Giovanni Evangelista din Parma Rămășițele splendidei, entuziaste „Încoronarea Fecioarei Maria” din absidă se află acum în biblioteca de acolo Evanghelistul Ioan deasupra uneia dintre ușile laterale ale bisericii este prost conservat Lucrarea principală ocupă cupola Evangheliştii şi părinţii bisericii sunt uniţi solemn în perechi în pânze În cupolă, bătrânul Ioan contemplă, parcă, o viziune apocaliptică, adică apostolii goi și pe jumătate îmbrăcați în mișcări puternice împreună cu îngerii în nori, în timp ce deasupra Mântuitorului se înalță la cer într-o perspectivă îndrăzneață Modul de reprezentare a figurilor văzute de jos, aici, ca și în plafoanele anterioare ale lui Mantegna și Melozzo, este deja clar, dar încă nu este perfecționat Printre picturile de șevalet din acest timp, pictura execuției Sf Plakidy și St Flavius în Galeria Parma, plină de dispoziție „Noii te tangere” în Prado din Madrid și blând, visător „Lordarea Sf Catherine” la Luvru, iar apoi picturile mitologice „Școala lui Cupidon” la Londra și „Antiope” la Luvru Unică este priceperea cu care Correggio a pictat aici un corp gol luminat în lumină Între și Correggio, afirmându-se din ce în ce mai mult în direcția pe care o stăpânise, a executat o uriașă frescă a Adormirii Maicii Domnului în cupola Catedralei din Parma Într-adevăr, aici, potrivit lui Strygovsky, stilul baroc pitoresc apare în cea mai dramatică manifestare a sa Timp de secole, această lucrare a lăsat pecetlui soarta picturilor din dom cu punctul de vedere de jos, realizată cu o consistență extremă În cele patru pânze stau sfinții patroni ai Parmei, înconjurați de îngeri zburători În fața balustradei, înfățișată de-a lungul marginii cupolei, stau în picioare, privind spre cer, cu gesturi puternice, apostolii printre tineri, aprinzând tămâie În centrul cupolei, Mântuitorul caută să-și întâlnească Mama care urcă La tinerii îngeri, văzuți de jos și umplând spațiul, în mod firesc, în primul rând, este izbitoare multitudinea picioarelor care se împletesc Un glumeț le-a comparat deja cu „tocană de broaște” Scrise, însă, toate acestea sunt magistrale, clare și aerisite Lucrarea de arhitectură a lui Correggio Alături de lucrările lui Correggio, celebrele sale imagini de altar au apărut și în cupola catedralei: Madonna cu Sf Sebastian și îngerii care se repezi pe norii Galerii Dresda, Odihnește-te în zborul în Egipt cu dansuri rotunde de îngeri care se împletesc și apoi o Madonă strălucitoare și fericită cu un Ieronim animat și Magdalena („Ziua”) agățată în Galeria Parma Urmează celebra „Noapte Sfântă” a Galeriei Dresda, adevărata „Adorație a Păstorilor”, cu lumina emanată de prunc, cu păstorița orbită de strălucire, cu ciobani baroc în față și un dans rotund de îngeri luați din cupola catedralei și, în final, „Madona cu Sf George” din aceeași colecție, cu figurile sale frumoase de tineri, dar numai pentru pitoresc, cu giratorii vesele și unghiuri îndrăznețe, care amintesc de pictura lui Correggio din cupola catedralei Pic „Madona cu Sf George" În patria sa liniștită, la curtea orașului Correggio, a pictat în ultimii ani ai vieții cele mai bune dintre picturile sale mitologice, naiv cu toată senzualitatea motivelor înfățișate: rafinatul, cu un peisaj luxuriant, „Leda” ” al Galerii din Berlin; toate învăluite în clarobscur mistic, „Io” ale Galerii Vienei și grațioase și pure, cu toată franchețea ipostazei „Danae” a galeriei Borghese Correggio și-a încheiat devreme viața creatoare Influența pe care a exercitat-o a crescut de la un secol la altul după moartea sa Nu numai Carracci în timpul tranziției către secolul al XVII-lea, ci și Meng-ii de la sfârșitul secolului al XVIII-lea l-au pus în fruntea tuturor artiștilor Cei mai apropiați imitatori și studenți ai săi din Parma, precum Francesco Maria Rondani (din și mai târziu ) și Michelangelo Anselmi ( - ), deși mai în vârstă decât el, cu cât ne leagă mai puțin de ei înșiși, cu atât mai nemărginit s-au îndreptat către el, după întreprinderi de alt fel La fel, maeștri mai tineri ai acestei tendințe, precum Girolamo Mazzuola Bedulla (circa - ) și George Gandino del Grado (d ), nu ne pot ocupa aici Chiar și adepții mai puțin unilaterali ai lui Correggio din Modena, precum Niccolo Abati ( - ), care și-a reînviat stilul în Franța, și Bartolomeo Scedoni (d ), care l-a revizuit independent în Italia și l-a transferat nu fără talentul până în secolul al XVII-lea, poate fi menționat doar aici Francesco Mazzuola, numit il Parmigianino ( - ), care a fost influențat de Correggio în Parma însuși, ne va dura puțin mai mult În Orașul Etern, el a îmbinat această influență cu cele ale școlii romane într-un stil mai mult sau mai puțin ciudat, dar inconfundabil manierat, care a fost universal popular la contemporanii săi, în ciuda figurilor sale alungite, cu gâtul lung, fețele inexpresive, reci, deși nu fără colorare atrăgătoare, legată, însă, de o literă conștiincioasă, deși uscată Puteți face cunoștință cu picturile sale religioase despre „Arătarea Maicii Domnului peste sfinți” și „Madona cu trandafiri” din Galeria Dresda și cu tablourile sale mitologice pe atrăgătorul „Cupidon care pregătește arcul” din Galeria din Viena La fel ca mulți artiști manierați, însă, Parmigianino își dezvăluie toată puterea doar în portrete, cele mai bune pentru vremea lui, așa cum se poate observa cu ușurință în galeriile din Napoli, Viena, Florența și Roma În cele din urmă, în calitate de fondator al gravurii pe cupru în Italia, Parmigianino merită un loc în istoria artelor reproducerii Orez Madona cu trandafir, Galeria Dresda Ce rol au jucat artiștii din Italia superioară în istoria gravurii italiene pe cupru ne-a fost deja arătat de școala romană de gravori Cu toate acestea, nu numai Marcantonio însuși era bolognez, dar toți principalii săi studenți de la Agostino Veneziano la Gian Giacomo Caraglio erau italieni de sus prin naștere, iar Agostino în a mers la Giulio Romano în Mantua, unde acum a doua școală de gravori din Mantua sa alăturat Mantegna mai intai Stăpânul său principal a fost George Ghisi ( - ), care a îmbogățit tehnica gravurii prin utilizarea punctelor pentru semitonuri, în timp ce, în același timp, Enea Vico din Parma, încă lucrând pentru editorii romani pe originale romane, a obținut o impresie mai pictură prin îngustarea rândurilor de lovituri Cu toate acestea, Parmigianino, urmat de Andrea Schiavone la Veneția, și-a gravat propriile lucrări pe cupru și, oricât de manierată și de nepoliticos ar părea foile sale, acesta era deja un pas înainte în istoria gravurii italiene pe cupru Veneția a continuat să fie centrul tipografiei și al gravurilor în lemn Nu putem decât să remarcăm aici că Hugo da Carpi (d ) a primit în de la Consiliul de la Veneția privilegiul unei tehnici speciale de gravură în lemn, care transmitea clarobscurul prin scânduri cu diferite nuanțe de tonuri și lăsând spații albe, care fără îndoială a mai înflorit în Germania Și Hugo l-a refăcut și șef felul originalelor romane Majoritatea gravorilor și sculptorilor italieni de sus au reprodus desenele maeștrilor italieni de mijloc, iar această împrejurare, fără îndoială, a contribuit mai ales la faptul că alte țări au făcut cunoștință cu arta italiană a secolului al XVI-lea, în primul rând sub forma că Maeștrii romani l-au dat Fundamentele picturii la Bologna Să revenim din nou la pictura Bologna, orașul Marcantoniei Pictura bologneză reflectă cel mai clar declinul care a dus la manierism și noua ascensiune care a creat stilul secolului al XVII-lea, de aceea reprezintă cea mai bună concluzie a istoriei picturii italiene a secolului al XVI-lea Din regiunea Ferrara, la fel ca mulți foști maeștri ai Bologna, a venit Bartolomeo Ramenghi da Bagnacavallo, un elev al Franciai, care a mers mai întâi la Dosso, apoi la Rafael „Hristos răstignit” din San Pietro amintește cel mai mult de Francia, iar „Madona” din Pinacoteca din Bologna – Rafael Și mai ușor a intrat pe canalul lui Rafael Innocenzo Francucci da Imola (circa - ) Sub steagul lui Michelangelo se află picturi ale marelui arhitect Pellegrino Tibaldi ( - ) Din școala lui Innocenzo provine Prospero Fontana ( - ), ale cărui numeroase picturi murale și de altar, deja atinse de Correggio, nu i se pot nega o anumită anvergură decorativă Școala lui Prospero aparține anversului Dionigio Calvart, supranumit Fiammingo (d ), care s-a ridicat la Bologna la funcția de influent șef al școlii, dar în lucrările sale, oricât de „corecte” și abil scrise, el dezvăluie o lipsă de artă și lipsă de independență Era clar că lucrurile nu vor continua așa Și la Bologna, ca urmare, inovatori, reprezentanți ai familiei Carraci, Ludovic Carracci ( - ) au apărut în timp util alături de verii săi secundi Agostino și Anniballe, a căror dezvoltare, finalizată în secolul al XVI-lea, o facem nu doresc să se despartă de dezvoltarea școlii lor aparținând secolului al XVII-lea Impersonalitatea promovată de academii urmează, desigur, școala lor, dar totuși a fost un progres pe care arta lor a învățat din nou să-și ia sarcinile în serios Arta secolului al XVI-lea în Italia de jos Arta Siciliei și a Italiei de Sud Luxuriante, încălzite de focul ceresc și subteran, ținuturile din sudul Italiei și ale Siciliei în secolul al XVI-lea, sub stăpânirea guvernatorilor spanioli, au luat doar o mică parte în puternica mișcare artistică, care, începând cu restul Italiei, a purtat departe de toată Europa În ceea ce privește arhitectura Renașterii înalte și târzii din Sicilia, nici di Marzo, istoricul artei siciliene, nu spune nimic Doar în sudul Italiei pot fi remarcate doar clădiri individuale ale acestui secol L'Aquila, un oraș cool din Abruzzi, tocmai devenise spaniol când Cola dell'Amatrice a realizat aici pentru biserica San Bernardino ( ) o fațadă timpurie în stil Michelangelo Napoli era deja obișnuit cu dominația spaniolă, când aici (în ) biserica San Giovanni a Carbonara a primit Capela sa rotundă Caraccioli, disecată în interior de pilaștri dorici Ceva mai târziu ( - ), aici a apărut biserica cu un singur naos Santa Maria delle Grazie, acoperită cu un acoperiș plat, însuflețită de „intrări în capele care arată ca arcuri de triumf” (Burkhardt) Apoi putem fi din nou mulțumiți de biserica Gesu Nuovo ( ), construită de Pietro Provedo în stilul unei nobile Renașteri târzii, în care, împreună cu Gurlitt, vedem o clădire centrală în stilul lui Tibaldi, alungită în spiritul bisericii iezuite romane din Vignola Puțin mai târziu (în ) Dionisio di Bartolommeo a construit bazilica cruciformă originală cu coloane ale lui San Filippo Neri în Napoli, cu un corp longitudinal împărțit de douăsprezece coloane de porfir în trei nave Lombardul Domenico Fontana a deschis noul secol aici cu noul său palat regal prozaic În arhitectură, și numai pentru ea, pe parcursul întregului secol al XVI-lea în Sicilia și în Napoli, plasticul decorativ din marmură joacă rolul principal, alături de care nu a existat nicio sculptură independentă aici Sculptura decorativă siciliană a continuat să fie dominată de Gaginis Descendenții și adepții lui Antonello Gagini ( - ), ale cărui nume nu aparțin aici, precum și lucrările lor, trecând dintr-un oraș în altul, timp de un secol întreg au umplut bisericile siciliene în interior și în exterior cu lor nu deosebit de adâncă, dar lucrări sculpturale atractive, totuşi, şi aici, căzând treptat în mişcări calculate La Napoli, sculptorul Giovanni Merliano din Nola ( - ), a cărui artă o studiase Frizzoni, a jucat acum același rol cu elevii și adepții săi, iar cel mai bun dintre ei a fost Giovanni Domenico d'Auria, care este Gagini la Palermo Lucrarea principală a acestei școli este decorarea rafinat executată a deja amintitei Capele Caraccioli cu numeroase sculpturi în plasticitate rotundă și în semirelief Dintre altarele lui Nola, cel mai faimos este altarul Madonei din San Domenico, realizat în forme calme, dar impregnat de renaștere interioară, și dintre monumentele mormântului, manierat, dar puternic în execuție, monumentul guvernatorului Pedro de Toledo în San Girolamo degli Spagnoli Nola a concurat cu rivalul său Girolamo di Santa Croce ( - ) la Santa Maria delle Grazie, unde fiecare a interpretat câte un altar și mai multe reliefuri, fără nicio diferență semnificativă de stil între ele Dacă această sculptură decorativă a Siciliei și Napoli poate fi considerată încă un produs artistic al solului local, atunci pictura nu poate pune lângă ea decât foarte puțin, propriul local Tot ce s-a putut extrage din cartea „Pictorii din Messina” și din marea lucrare a lui di Marzo despre pictura siciliană, curățată de zgurele unui patriotism local prost înțeles, a fost prelucrat științific de Janicek, iar mai recent pentru Palermo din nou de către di Marzo Se remarcă doar personalitatea lui Vincenzo di Pavia, poreclit Romano (d ), numit anterior în mod eronat Vincenzo Ainemolo Sub acest nume, Janicek a vorbit în detaliu despre el, dar di Marzo, care și-a stabilit numele adevărat, promite o nouă lucrare despre el Vincenzo Romano, care a lucrat la Palermo din , este un rafaelist hotărât, deși nu poate fi numărat printre studenții lui Rafael Oricum, a primit antrenament pe continent Picturile sale din Palermo, precum Purtarea Crucii ( ), Înălțarea ( ) în Pinacoteca, Madonna del Rosario ( ) în San Domenico, arată o creștere treptată a trăsăturilor individuale în direcția tradițională a lui Rafael, păstrată aici până la sfârșit al secolului de către studenții și adepții săi, dintre care Antonio Spatafora trebuie remarcat Pic „Înălțarea Domnului” ( ) în Pinakothek Pic Madonna del Rosario ( ) Mai semnificativ decât acest pictor palermitan a fost Andrea Sabatini din Salerno (circa - ), al cărui prieten principal din Messina, Girolamo Alibrandi, sau, după cum scriu alții, Aliprandi, îl știm deja Sabatini a lucrat în orașul natal, în Eboli și în Sicilia, dar mai ales în Napoli De obicei, el este considerat un student al lui Rafael la Roma Dar Frizzoni, care și-a comparat științific picturile, a subliniat o relație mai strânsă între el și Cesare da Sesto, care a lucrat în Napoli și Sicilia în același mod În ceea ce privește instantaneitatea ideilor, claritatea limbajului formelor și prospețimea culorilor, într-o anumită măsură, el este un fericit reprezentant al epocii de aur din sud Frescele sale din viața Sf Januarius din San Gennaro de Poveri din Napoli și numeroase imagini ecleziastice, cum ar fi Adorarea Magilor din Muzeul din Napoli, pot sta cu adevărat lângă majoritatea picturilor adepților lui Rafael, cărora el a aparținut totuși O altă nuanță artistică a dat-o celebrul elev al lui Rafael, lombardul Polidoro da Caravaggio, care s-a mutat în după înfrângerea Romei la Napoli și în cele din urmă la Messina La Napoli, s-a trezit simțul său lombard al realului Marele său „Caratorul crucii” din muzeul acestui oraș este un prevestitor al realismului școlii napolitane din secolul al XVII-lea Distingerea adepților lui Andrea și Polidoro din Napoli nu este deosebit de dificilă, dar pentru noi nefolositoare Este remarcabil însă că, în trecerea către noul secol, apropiatul conațional al lui Polidoro, marele Michelangelo da Caravaggio ( - ), a adus și la Napoli realismul său, impregnat de noi căutări, dezvoltate de el deja la Roma Concluzie Aspecte naționale ale artei italiene Arta clasică italiană în perioada de glorie a secolului al XVI-lea a fost, fără îndoială, artă națională Chiar și componentele sale antice au provenit literalmente din pământul italian, iar orice altceva a constat din trăsături împrumutate de la populația italiană, peisajul italian, din credințele populare italiene și spiritul popular italian Dezvoltarea artei în anumite regiuni ale Italiei a căpătat rapid o semnificație artistică generală pentru întreaga Italie Vasari i-ar fi preferat pe florentini, Pietro Aretino și Ludovico Dolci i-ar fi glorificat pe venețieni, Lomazzo ar fi putut lăuda până în cer pe milanezi, dar în mintea artistică a oamenilor marii artiști au trăit pentru toată Italia Dacă unul sau altul dintre marii maeștri au creat opere de artă pentru nordul extrem sau sudul extrem al Italiei, atunci alții, creând și predând, și-au dus ei înșiși arta dintr-un loc în altul Un adevărat amestec de stiluri autohtone a avut loc, însă, doar în anumite limite și, mai mult, nu întotdeauna în beneficiul artei Întrucât arta fiecărei regiuni avea propriile rădăcini, arta întregii Italiei era națională și este tocmai cel mai subiectiv dintre marii maeștri italieni, precum Michelangelo și Correggio, care nu ar fi putut să apară pe alt sol decât cel italian Orbite și purtate de cap, alte popoare priveau lumina noii artei naționale italiene clasice Dacă prin clasic înțelegem universal recunoscut și etern, atunci se pune întrebarea în ce măsură arta unui popor poate fi clasică pentru toate popoarele Am vorbit despre asta în altă parte Pe pământ italian, nici vinul Bordeaux, nici vinul Rin nu reușește Solul nordic nu produce nici Chianti, nici Falerno Desigur, popoarele își pot folosi reciproc lucrările Dar nu există nicio îndoială că în cazul transplantului situația este oarecum diferită Numai în acele cazuri în care un sol străin se potrivește unei plante străine se va obține succesul Recunoașterea universală a artei clasice italiene constă în primul rând în plăcerea care însoțește percepția ei, și nu în procesarea creativă a acesteia de către popoare altfel talentate care au propria lor artă națională Orbite și purtate, restul popoarelor nu și-au dat seama imediat de limitele în care puteau asimila arta clasică italiană, iar lupta instructivă pentru această asimilare umple o parte semnificativă a istoriei artei secolului al XVI-lea a altor popoare Arta germană a secolului al XVI-lea Dezvoltarea artei germane La începutul noului secol, în Germania a izbucnit și zorii unei noi existențe, mai pline de conținut Pe roțile unui negustor prin Alpi a pătruns bogăția, fără de care artele se ofilesc, iar pe aripile cuvântului a pătruns umanismul, reînviind viața spirituală a vechilor greci și romani din timpul său Din adâncul conștiinței populare germane a izbucnit acea mișcare furtunoasă, care a dus la eliberarea minților de sub tutela spirituală a Romei: meșteșuguri și meșteșuguri au prins rădăcini pe pământul local, cu pământul auriu al căruia arte plastice strâns contopite în Germania Arta germană a primei treimi înfloritoare a secolului al XVI-lea, germană în suflet și trup, nu a putut și nu a vrut să reziste pătrunderii Renașterii italiene nu numai în motivele sale ornamentale, ci, orbită de strălucirea formelor sudice, ea a asimilat cu sârguință de la ei ceea ce se potrivea forțelor sale naturale, în exterior aspru și ascuțit, dar în interior foarte sincer și viu Dezvoltarea artei germane de-a lungul secolului al XVI-lea a fost o luptă de asimilare sau respingere a italismului Din păcate, această luptă s-a încheiat cu o înfrângere temporară pentru arta germană și, cu cât răspunsul său a fost mai slab către sfârșitul secolului, cu atât mai puternic a fost ascensiunea ei la începutul lui Circumstanțele de atunci în Germania nu erau deosebit de favorabile pentru art Lupta religioasă a deturnat cea mai mare parte a forțelor spirituale ale poporului, iar împărații germani nu au avut nici puterea, nici mijloacele pentru a se distinge în domeniul încurajării artelor Tot ceea ce a făcut împăratul Maximilian ( - ) pentru cei mai buni artiști ai timpului său, care i-au oferit lui Dürer o pensie, realizarea marii sale serii de gravuri în lemn, comenzile pentru portretiști și așezarea uriașei sale pietre funerare la Innsbruck, nu va fi uitat Sub moștenitorii săi, nu existau artiști de aceeași importanță Când Rudolph al II-lea ( - ), în ultimele decenii ale secolului, a încercat să încurajeze artele la Praga, el a putut face acest lucru în principal prin atragerea artiștilor străini și a lucrărilor acestora În fruntea unor suverani individuali dispuși către arte, așa cum au confirmat studiile lui Gurlitt și Brook, în prima jumătate a secolului, prietenul lui Luther din Wittenberg, electorul Saxonia, Frederic cel Înțelept Pe partea catolică, a concurat cu cardinalul Albrecht de Brandenburg la Halle, Mainz și Aschaffenburg Ulterior, alegătorii Frederic al II-lea și Otto-Heinrich ai Palatinatului au fost printre cei mai hotărâți prieteni ai artei din Germania Un promotor rezonabil al artei în rândul protestanților din a doua jumătate a secolului a fost margravul de Brandenburg-Ansbach Georg Friedrich, iar în lumea catolică - ducii bavarez Albrecht al V-lea și Wilhelm V Orașele imperiale au rămas în centrul atenției fine arte și înainte de toate Nürnberg și Augsburg, unde autoritățile și bursele erau, desigur, mai puțin capabile să cheltuiască bani pentru arte decât cetățenii bogați Dintre aceștia, Fuggerii din Augsburg, mai mult decât alții, și-au arătat interesul pentru artă într-un mod pur princiar Comenzi mari însă nu li s-au întâmplat celor mai mari maeștri germani, nici măcar lui Durer însuși Unii, precum Holbein, pictor, și Meit, sculptor, și-au găsit de lucru în străinătate Cei care rămăseseră acasă au fost obligați să se îndrepte spre micile arte și către producția de reproduceri, pentru care își puteau găsi mai repede o piață și își putea recupera costurile întreprinderii; și tocmai aceste ramuri ale artei, atât de bine primite de obiceiurile domestice în viața poporului german, este gravura în lemn și pe cupru, cea care a meritat principala glorie a artei germane a secolului al XVI-lea Principalii săi maeștri, Dürer și Holbein, sunt chiar numiți de italieni și spanioli direct după marii maeștri ai Italiei, care au deschis drumuri noi Arhitectura germană a secolului al XVI-lea Caracteristici ale arhitecturii germane Arhitectura „Renașterii germane”, a cărei semnificație o datorăm cercetărilor ample ale lui Lübke, Dohme, Bezold și Hoffmann, apoi fotografiilor și publicațiilor lui Ortwein și Schaeffer, Fritsch și alții, nu poate egala sora sa italiană nici prin grandoare, sau în logică și claritate În amenajarea și în corpul clădirii și-a păstrat formele consacrate Boltirea cu nervuri gotice și sculptura prin gotică au dominat cele mai multe dintre puținele biserici nou construite care apar acum în Germania Turnurile de colț extreme, în tranziția de la castele medievale la palate moderne, încă marcau adesea cadrul exterior al magnificului, echipat curți vaste de clădiri rezidențiale princiare, ale căror scări în interiorul turnurilor de curte, ca să nu mai vorbim de excepții, au fost încă în spirală de-a lungul secolului Casele orășenilor și-au păstrat frontoanele la exterior, iar în nordul Germaniei aveau înăuntru un baldachin, indicând proveniența lor din casa țărănească a Saxonului Inferior, în timp ce în Germania de sus, cu clădiri mai bogate, au păstrat o curte prin care cel puțin o galeria arcuită merge, care leagă fața casei cu spatele Toate aceste clădiri devin opere ale Renașterii germane în principal datorită decorațiunilor care le imită pe cele antice, datorită pilaștrilor și frizelor decorate cu suluri florale simetrice, vaze, cupidon și animale fabuloase în spiritul Renașterii superioare a Italiei și datorită reproiectării arbitrar greco-romane capitelurile, ale căror suporturi sunt adesea umflate dedesubt sunt coloane de „balustru” sau „candelabre” Aceste noi forme de decorare apar în principal pe portaluri, felinare, turnuri de scări și frontoane În Renașterea germană, însă, încă de la început nu lipsesc fațade complexe cu mai multe etaje, cu pilaștri și semicoloane; din nefericire, de la bun început, îi lipsește doar simțul proporțiilor pure și al diviziunilor organice, care se manifestă abia în a doua jumătate a secolului Cea mai strictă și organică imitație a artei antice, desigur, sunt acei arhitecți germani care au vizitat ei înșiși Italia De fapt, clădirile ridicate în Germania de italieni nu aparțin Renașterii germane, precum, de exemplu, fermecătorul palat de plăcere Belvedere din Praga ( ), înconjurat de o galerie cu arcade semicirculare, apoi curtea palatului din Landsgut ( - ) în stilul înaltei Renașteri clasice și, de asemenea, portalul palatului cu formă curată de atunci ( ) de pe Judenhof din Dresda, clădirile lui Giovanni Maria Nosseni, descrise de Makovsky, în special capela sa princiară magnifică ( ) în catedrala din Freiberg și în magnificul palat Piast din Brega ( ), ai cărui constructori din Italia de Sus Cu toate acestea, cu ajutorul, bineînțeles, a muncitorilor germani, au făcut atât de multe concesii gustului german încât îl putem clasifica printre Renașterea germană Arhitectura cu adevărat germană a Renașterii, a cărei cunoaștere cu formele italiene se bazează pe ornamentarea gravurilor și a manualelor de artă, provine din ornamentația germană italianizată din secolul al XVI-lea, luminată mai întâi de Lichtwark, iar mai recent de Deri Sursele sale contemporane includ gravurile în lemn ale lui Peter Flettner (Flöttner, d ), aduse de Haupt, nu fără întindere, în prim-planul dezvoltării generale, după ce Reimers a făcut un rezumat al gravurilor și al desenelor sale, Domanig - medalii și Konrad Lange - toate lucrările sale în general Tipăritele care au avut cea mai mare influență au fost: o carte mică despre arta lui Vogtherr ( ), „Ornamentul maur” a lui Flettner ( ), ilustrațiile aceluiași Flettner către germanul Vitruvius ( ) de Rivius și, în cele din urmă , o carte genială despre arhitectură a lui Wendel Ditterlin ( ), navigând în plină vele spre minunata țară a stilului baroc Dezvoltarea ornamentului german Ornamentația germană a Renașterii începe cu Renașterea timpurie a Italiei superioare, deja indicată, căreia i-a dat o privire mai grosolană, apoi pornește pe calea „grotescului”, înaltă Renaștere, dându-i o simetrie complet lipsită de viață și, pornind de la , dezvoltă, împreună cu sora sa olandeză, așa-numitul sistem de bucle, care a apărut în primul rând în ramele cartușelor sub formă de suprafețe masive de încadrare răsucite de-a lungul marginilor, iar apoi trece rapid la „bannere” răsucite și pansamente, care, dublându-se, ca întregul cadru, și dobândind găuri, se pătrund reciproc Începând din , „grotescurile” unesc aceste formațiuni pe rame, în timp ce noi, deja adevărate motive „mare” pătrund în curbe țesături nesfârșite de panglici și tulpini de flori Începând cu , odată cu intervenția Olandei, „moresk” s-a transformat într-o „lagătură” deasupra capului, asemănătoare unei panglici, care, datorită capacelor atașate, ca niște cuie, pare adesea cu adevărat bătută în cuie În cele din urmă, capetele acestor panglici suprapuse devin mai subțiri și mai groase și, astfel, dau naștere, parcă la „divorțuri swinging”, care amintesc din nou de goticul târzie, care s-au aprins prin legare, astfel încât, pe măsură ce restul artelor cad din ce în ce mai mult sub influența italiană, ornamentația pur și simplu capătă un temperament nordic independent, oarecum agitat, dar adesea menținut cu un echilibru bun Începând cu anii ai secolului al XV-lea, motive individuale renascentiste au fost găsite pe portaluri, pe ramele pietrelor funerare și în gravuri în lemn în Germania Pe lângă Dürer, asupra a cărui primă călătorie italiană ( ) insistăm, Peter Fischer cel Tânăr a vizitat Italia, apoi, probabil până în , și Hans Burgkmair, Peter Flettner și Loy Goering Acești pictori și sculptori, care au văzut frumosul sud cu proprii lor ochi, au fost în orice caz cei mai apropiați intermediari între Renașterea timpurie italiană și arta germană De fapt, deja în a doua gravură în lemn a Apocalipsei sale ( ), Dürer a împodobit unele dintre sfeșnicele mari cu ornamente renascentiste Cea mai veche clădire a „Renașterii germane” este Capela Fugger ( - ) din Biserica Sf Anna în Augsburg Bolile sunt gotice, dar placarea cu marmură a pereților, la ale căror sculpturi vom reveni, etalează stilul unei adevărate Renașteri timpurii venețiane Curtea casei Fugger ( ) decorată cu picturi decolorate transmite și mai clar impresia acestui stil Adevăratele lucrări arhitecturale ale Renașterii de Peter Flettner sunt fântâna triunghiulară elegantă, complet în spiritul vremurilor, de pe piața din Mainz ( ), decorațiuni fine din piatră ale portalului și frizele, un șemineu și podea ( ) a sălii din casa Hirschvogel din Nürnberg, precum și un felinar, un portal și câteva detalii în decorul camerelor casei Tucher, situate alături, a cărei decorație exterioară reflectă stilul de tranziție francez Cât de încet s-au răspândit formele originale ale Renașterii în sudul Germaniei este arătată de stilul mixt ondulat al turnului Sf Kilian la Heilbronn ( ) și stilul de tranziție mai nobil al primăriei ( ) la Ensisheim în Alsacia, decorat deasupra galeriei gotice cu arcade de la parter cu pilaștri simpli renascentistes În plină dezvoltare, „Renașterea germană timpurie” ne apare mai ales în Saxonia Fațada bogat împărțită de șiruri de pilaștri cu frontonul Aripii Sf Gheorghe a Palatului Dresda, construită după de Hans Schikentants, nu a fost păstrată La noi a ajuns doar Poarta Sf Gheorghe a acestei clădiri, reamenajată într-un alt loc, clar disecat și bogat decorat, a cărei origine artistică și istorică este stabilită cu o claritate desăvârșită dintr-o comparație cu Catedrala Porta della Rana din Como Urmează apoi impresionanta clădire estică a castelului a lui Konrad Krebs la Torgau ( - ; monografia lui Levi), ale cărei ferestre duble au încă arcuri de cortină în stil gotic târziu, în timp ce decorațiunile renascentiste își desfășoară farmecul pe balustradele, felinarele și balcoanele turn din curtea principală si mai ales pe maiestuoasa, cu ferestre gigantice, prelungire in fata scarii in spirala, dotata inca cu bolta gotica Mai puțin impresionantă, dar mai solidă, este noua clădire a Palatului Dresda construită de Kaspar Vogt, cea mai frontală a cărei parte este din nou o curte mare Pervazul mijlociu sub formă de turn este decorat pe toate cele patru etaje cu galerii deschise, columnare, cu arcade, iar turnurile de colț, care ascund scări în spirală, au pe pilaștri bogate ornamente renascentiste timpurii Păstrată doar în desene, construită în jurul anului Caspar Thijs, Palatul Berlinului a dezvoltat simplu și nobil același stil În arhitectura caselor urbane din nordul Germaniei în prima jumătate a secolului, clădirile despărțitoare continuă să fie artistic mai interesante decât cele din piatră, fiind cele mai constructive dintre toate structurile de construcție Stiluri germane Sculpturile lor pe stâlpi, praguri, capete proeminente ale grinzilor și pe balustradă corespund semnificației constructive a acestor părți, astfel încât, de exemplu, o palmetă sau o cochilie în formă de evantai, care închid bretele, apare întotdeauna aici în partea de jos a stâlpilor sau umple pereţii pervazului Hildesheim, ale cărei fațade cu fronton au uneori doar piese din lemn sculptate și pictate, și Braunschweig și Halberstadt, ale căror case sunt orientate spre stradă cu laturile lor lungi, sunt cele mai bogate dintre acest gen de clădiri, dând o impresie artistică La Gildesheim se remarcă casa măcelarilor ( ), iar la Braunschweig, casa „Cântar veche” ( ) Orez a - casa „Cântarul vechi” ( ) Renașterea germană din secolul al XVI-lea Abia în a doua jumătate a secolului al XVI-lea Renașterea germană își sărbătorește cele mai bune victorii, deși în nordul Germaniei se află acum sub influența olandeză evidentă, iar în sud cade din nou sub influențele italiene superioare În orice caz, o mare parte din ceea ce pare a fi un împrumut ar trebui considerată o dezvoltare paralelă independentă; și în orice caz, cele mai magnifice clădiri ale Renașterii germane din acest timp, prin asimilare, și-au dezvoltat independența nu numai în raport cu Italia, ci și în raport cu Țările de Jos înrudite Arhitectura bisericii a rămas aproape fără mișcare Capelele de palat ale principilor protestanți, și cele mai vechi dintre ele din Torgau ( ), erau biserici cu o singură navă, cu emporii, cu bolți de plasă gotice Emporae al Bisericii Gotice Târzii a Maicii Domnului din Halle ( ) a sistemului de săli construit de cardinalul Albrecht de Brandenburg, tot de origine protestantă ( ), decorat cu ornamente renascentiste Capela palatului din Augstusburg ( ), as clădirea, acoperită cu o boltă de cutie, dotată cu semicoloane toscane cu emporae, de Erhard van der Meer, arată cum a apărut Renașterea olandeză în Saxonia Superioară Stilul renascentist catolic al contrareformei începe biserica universitară din Würzburg, construită în - Episcopul Iulius (stil Julius), al cărui interior, în ciuda ferestrelor gotice cu legături prin trecere, este o biserică cu două etaje, cu empire și arcade de ordine clasică Prima biserică a Germaniei în stil pur renascentist și împreună cea mai puternică clădire bisericească a Renașterii germane este biserica simultană a curții iezuite Sf Michael din München, o clădire solidă în interior, acoperită cu o cutie puternică În loc de coridoare laterale, este acoperită de capele laterale, un transsept înalt în fața corului îl împarte în ceea ce privește cel inferior, baza emporei de deasupra capelelor laterale este împărțită în înălțime și decorată grațios cu statui în nișe între pilaştrii dubli corinteni din partea inferioară a corpului longitudinal În fruntea castelelor din acest timp se află Heidelberg, distrusă de francezi în și iar sub forma unei ruine, împletită cu verdeața proaspătă a pădurii, datorită unei combinații de clădiri din diferite secole, produce o impresie pitorească și arhitecturală unică de acest fel Eshelgeiser cu Koch și Seitz a demonstrat în detaliu că „clădirea sălii” a electorului Frederic al II-lea ( - ) și clădirea electorului Otto-Heinrich ( - ), convergând în unghi drept în colțul de nord-est al întregii clădiri, aparțin principalelor creații ale renașterii germane „Clădirea sălii”, a cărei sală principală a fost complet acoperită cu oglinzi, face o impresie arhitecturală doar datorită galeriilor sale cu două etaje, orientate spre curtea cu arcade Clădirea lui Otto-Heinrich desfășoară toată splendoarea Renașterii Hoffmann și Roth au demonstrat cu brio că nu a fost început sub Frederic al II-lea, așa cum credeau Haupt și Kossmann, ci, conform tradiției, numai sub Otto-Heinrich Contrar tuturor presupunerilor anterioare, Rott a bănuit probabil că creatorul ei a fost arhitectul principal al ambilor suverani, Hans Engelhardt Nu se poate nega că amintirile olandeze și italiene se intersectează în fațada extrem de bogată a curții, dar din prelucrarea liberă, reevaluarea și compararea elementelor eterogene, această fațadă a apărut totuși ca o creație independentă a Renașterii germane Statuile în nișe cu scoici, împreună cu lucarne, bogat decorate cu pilaștri și semicoloane, participă la împărțirea fațadei frontale cu trei etaje, iar proporțiile sale bine măsurate aduc totul într-o legătură organică Frontoanele nu s-au păstrat Puternicul portal cu atlanți este încununat cu motivele volute menționate mai sus, care reapar ceva mai târziu, dar într-o formă mai pronunțată, pe portalul castelului din Tübingen Motivul arcadelor din curte ale „cladirii halei” Heidelberg, suferind diverse modificari, confera farmecul principal altor castele domnesti ale aceluiasi timp din sudul Germaniei, castelul lui Otto-Heinrich din Neuburg pe Dunare, vechiul castel al ducelui Christopher la Stuttgart ( ), principala creație a arhitectului Aberlin Tretsch, precum și începută în Margravul Georg-Friedrich, cu ajutorul lui Kaspar Fischer, la puternicul Plassenburg de lângă Kulmbach, ale cărui arcade sunt complet țesute cu ornamente în spiritul Renașterii timpurii Clădirea stabilă a lui Albrecht V din München (acum Monetăria) impresionează prin propria curte imensă, cu galerii arcuite În noua reședință din München, care a apărut în toată splendoarea abia în secolul al XVII-lea, unele părți datează deja din vremea lui Wilhelm al V-lea, de exemplu, curtea cu grote a lui Friedrich Sustris, acest versatil olandez Cea mai independentă și frumoasă clădire a Renașterii, se pare, a fost „casa de plăcere” a ducelui Ludwig din Stuttgart (după ), dărâmată în , o clădire construită separat, cu fronton, cu bazine de apă rece la etajul inferior , al cărui constructor principal se numea George Behr Colaboratorul său a fost studentul Heinrich Schickhardt ( - ), ale cărui clădiri independente, imitând destul de consistent pe cele italiene, datează din secolul al XVII-lea În nordul Germaniei, construcția castelului și-a desfășurat acum propriile frumuseți, în special în Mecklenburg, sub conducerea ducilor cu mentalitate artistică Johann Albrecht și Ulrich Castelul Ducelui Ulrich din Güstrow (după ), a cărui disecție masivă se realizează doar prin proiecții și adâncituri, turnuri de colț și frize, este un exemplu de clădire modernă din cărămidă cu decorațiuni artistice din stuc Dimpotrivă, Curtea Domnească a Ducelui Albrecht din Wismar ( ), descrisă de Zarre, este un exemplu de clădire din cărămidă netencuită, căptușită cu plăci de teracotă; teracotele sale de la fabrica Staci von Düren din Lübeck se găsesc și pe alte clădiri, dar aici sporesc impresia de ansamblu cu o deosebită subtilitate Dintre micile castele din nord-vestul Germaniei, cu mult inferioare acestor clădiri magnifice, unele, precum castelul din Wolbeck lângă Munster, sunt instructive din punct de vedere al dezvoltării istorice Remarcabile sunt frontoanele scărilor din apropierea caselor din aceste zone Treptele lor sunt încununate cu acele evantai semicirculare în contur pe care arhitectura din lemn le folosea drept taburete Pe primăria din Ringeln, totuși, acestea servesc drept rame superioare de ferestre Dezvoltarea ulterioară, bine conturată de Pauli, arată apoi cum aceste decorațiuni particulare fac treptat locul volutelor, cărora li se potrivesc mai întâi părțile, până când, în cele din urmă, buclele și ornamentul aplicat devin solide Tipuri de clădiri Grisebach a dedicat cea mai recentă lucrare primăriilor germane din Renaștere Între primăriile din Rinul Superior din a doua jumătate a secolului al XVI-lea, primăria din Mühlhausen în Alsacia ( ) este principalul exemplu de pictură de fațadă înaltă germană, care nu înlocuiește întotdeauna cu stil arhitectura actuală cu una falsă promițătoare , iar fosta primărie din Strasbourg ( ) a strălucit cu luxul plastic al castelului Heidelberg Pe Rinul de Jos, frumosul portic al primăriei din Köln, o lucrare magistrală a lui Wilhelm Wernicke ( ), se înalță sub forma a două etaje de „pavilioane” cu coloane rintiene așezate independent În inima Germaniei, puternicele primării din Rothenburg ob der Tauber ( ), din Schweinfurt ( ) și din Altenburg ( ) impresionează tocmai prin aranjamentul lor general închis, izvorât din nevoile cotidiene, prin formele și turnurile lor pitorești Grațioasa primărie din Lemgo aparține unui timp mai nou ( ), iar fosta primărie din Leipzig, al cărei constructor îl cunoaștem din instrucțiunile lui Wustmann, era mai veche ( ) Primăria Lübeck în a fost modificat printr-o adăugare ulterioară în stilul Renașterii olandeze Construit în - Marten Ahrens din Delft, primăria bogată în ferestre din Emden are un caracter complet olandez, iar vechea primărie din Danzig, ridicată în de Anton van Obbergen din Mecheln, în care Vredeman de Vries din Leuwarden ( ) ia completat pe cei bogați decorul sălii de vară a consiliului este pur flamand Alte primării și tarabele din piața din nordul Germaniei au și camere cu lambriuri și sculpturi extraordinar de bogate De o jumătate de secol, din care aparține frumosul lambriu al Sălii Capitolului din Münster, se poate urmări evoluția de la utilizarea cadrelor reale până la imitarea formelor arhitecturale reale Principalele lucrări de acest fel sunt „Sala Păcii” din primăria din Münster, panourile magnifice ale lui Hans Grege din Camera Fredenhagen ( - ) din casa negustorilor din Lübeck și „Sala Consiliului” de Gerdt Suttmeyer din Lüneburg ( ) cu uși magnifice de cioplitorul Albert din Söst ( - ), raportat de Bencke Locuințele private din această perioadă din sudul Germaniei sunt marcate doar de progrese lente Dacă spectaculoasa casă Topler ( ) din Nürnberg are încă forme gotice târzii, atunci casa cavalerului din Heidelberg ( ) desfășoară tot farmecul stilului castelului local Cu toate acestea, creațiile italiene de pe pământ german sunt casa cavalerului din Lucerna ( ), „casa atelierului de găleți” din Basel și de multe ori descrisă, decorată Ponzano în stilul grotesc al camerei și la casa Fugger din Augsburg Dimpotrivă, o casă cu un vultur alb în Stein pe Rin și pictată în Tobias Stimmer, casa cavalerilor din Schaffhausen se caracterizează prin stilul înalt german de pictură a fațadelor, la care Holbein a participat cu succes În nordul Germaniei, arhitectura din lemn continuă să se dezvolte de-a lungul căilor deja descrise Construcția din piatră, în unele zone de coastă folosind piatră tăiată pentru acoperirea clădirilor din cărămidă după modelul olandez, a dat acum o serie de deosebit de magnifice, bogat împărțite prin sisteme de pilaștri sau semi-coloane de case de oraș, dintre care le vom numi doar „ casă de îmbrăcăminte” cu fronton înalt pe Osterstrasse din Hameln ( ) Hamelin a reprezentat o zonă specială, mică, de stil deosebit, marcată de Pauli În cele din urmă, în Danzig, ale cărei străzi sunt animate pitoresc de „pridvoruri”, cu balcoane-scări înalte în fața ușii din față, și în special aleea sa lungă, oferă o serie de case interesante, deși înguste, în stilul renascentist al acestei epoci , iar casa Steffen, construită probabil de unii olandezi vreodată, este una dintre cele mai consistente și luxoase Stilul olandez a înflorit la Danzig Tabloul general al arhitecturii germane din secolul al XVI-lea pare a fi destul de pestriț și complicat Însă încăperile locuibile, adaptate cu un sentiment plin de viață la diverse scopuri și reflectând multe dintre nevoile dragi inimii poporului german, și chiar formele lor decorative, sunt încă pline de prospețime și originalitate, atâta timp cât arta veche dă le o direcție și nu le umple Vom vedea că Renașterea germană, ca atare, depășește pragul secolului al XVII-lea, dar apoi cade rapid într-o manieră strict clasică sau apropiată de baroc Sculptura germană din secolul al XVI-lea Formarea sculpturii germane Despre marii sculptori germani din perioada de tranziție din secolul al XV-lea până în secolul al XVI-lea, Veith Stosse, Adam Kraft, Peter Fischer și Tilman Riemenschneider, care au dat expresie veșnică simțului lor independent al naturii și al stilului în minunatele lucrări din lemn, piatră și bronz , am vorbit deja în al doilea volum, în concordanță cu timpul vieții lor și cu direcția lor gotică târziu După ei, în Germania nu au mai existat maeștri mari, nici comenzi mari de lucrări sculpturale mari Lupta crezurilor din acest domeniu a acţionat într-un mod distructiv S-au așezat statui în mărime naturală, pe scurt, aproape exclusiv pe pietre funerare, care au apărut la sute, dar manual Același lucru se poate spune despre retablouri, reliefuri decorative și panouri sculptate Găsim maeștri marcanți mai ales în domeniul artelor plastice mici Suntem datori lui Neiderfer și Hochstetten pentru vechile informații despre istoria artei plastice ale Renașterii germane și lui Lübke și Bode pentru cele mai bune descrieri ale sale Este condusă de decorațiuni sculpturale ( - ) ale Capelei Fugger din Biserica Sf Anna în Augsburg Robert Fischer a arătat că cartonașele pentru două reliefuri mari, Masacrul filistenilor și Învierea morților, cu figurile Fuggerilor morți sprijinite pe soclurile lor, au fost desenate de nimeni altul decât Dürer Sculptorul Adolf Daucher (sau Dauer), care s-a născut în la Ulm și a murit în sau , era de obicei considerat interpretul lor, până când Otto Wiegand s-a pronunțat împotriva acestui lucru, iar apoi Felix Mader, care aparent a atribuit corect execuția lor Loy Goering îi aparțin de încredere lui Adolf Daucher și fiului său Hans-Adolf, puternic, tăios și cu încredere sculptate în lemn, jumătăți de figuri ale chipurilor din Vechiul Testament cu trăsături Fugger, pe scaunele corului capelei lor Acum cincisprezece dintre ele aparțin Muzeului din Berlin al împăratului Friedrich, iar unul împodobește colecția Figdor din Viena Lucrare autentica Adolf Daucher este, de asemenea, un retablo renascentist din piatră ( - ) cu strămoșii lui Hristos în biserica orașului din Annaberg Orez „Masacrele filistenilor” Orez „Învierea morților” Lucrarea principală a sculpturii renascentiste germane după mormântul Sf Sebald de Fischer - este un monument al împăratului Maximilian în biserica de la curtea din Innsbruck, a cărui istorie a fost detaliată de Schöngerr Proiectul inițial i-a aparținut lui Konrad Pevtinger, secretar științific al orașului Augsburg În jurul sarcofagului, decorat cu de reliefuri din viața lui Maximilian cu o figură de bronz îngenunchiată a împăratului pe capac și statui de virtuți așezate, din bronz, foarte vii, în colțuri sunt (în loc de cele planificate) de viață- statui de bronz de dimensiuni ale strămoșilor împăratului, dintre care cele mai frumoase două aparțin atelierului lui Peter Fischer Restul, executate de pictori, Gilg Sesselschreiber, Christoph Amberger și Jörg Kolderer (m ) și turnate de turnatori precum Stefan Godl (d ) și Peter și Gregor Löffler, sunt de merit inegal Figurile lui Sesselschreiber au o formă grosieră și uscată, remarcată prin transferul sârguincios al detaliilor de îmbrăcăminte și arme Cele mai pure figuri ale arhiducelui Sigismund ( ) și împărătesei Maria Blanca ( ) au fost desenate de Kolderer și turnate de Godl În , trei frați Abel din Köln au fost invitați să facă un sarcofag de marmură Florian Abel (d ), pictor de curte din Praga, a schițat reliefurile concepute în mod dramatic, în timp ce Bernhard Abel (d ) și Arnold Abel (d ) au întreprins execuția în marmură, dar nu au terminat-o, ci l-au predat în lui Alexandru Kolin din Mecheln, care l-a completat, excelent din punct de vedere tehnic, dar cu un limbaj simplificat al formelor Colin a sculptat apoi patru virtuți în colțuri, turnate în Hans Lendenstreich din München, și o figură magnifică, extrem de vie a împăratului rugător, a cărui turnare a fost efectuată în - italianul Ludovico de Duca Dintre restul sculptorilor din Augsburg din prima jumătate a acestui secol, fiii lui Adolf Daucher, deja menționate de Hans-Adolf și Hans, poseda aparent mai multe înclinații de creativitate independentă decât tatăl lor Hans Daucher, despre care au scris Bode și Habich, este un meșter excelent, cu un limbaj clar al formei în reliefurile sale din piatră, de exemplu în Judecata de la Paris a Adunării Ambrasov din Viena, concursul umoristic dintre Dürer și Spengler din Muzeul din Berlin , epitaful cavalerului Funk-Herwart din biserica Sf Magdalena din Augsburg și în statuia împăratului Maximilian în forma Sf Colecția George Lann din Praga Loy Göring (d circa ), a cărui piatră funerară pentru mormântul lui Eltz din biserica parohială din Boppart își împrumută relieful din gravura lui Dürer înfățișând Treimea, a fost un elev al lui Hans Beirlin (Beierlein), care murise deja în sau După cum am văzut, monumentul său către Zollern din catedrala din Augsburg a strălucit cu lumina noii ere Pietrele funerare ale lui Goering din catedralele din Bamberg, Würzburg Eichstätt și altarele sale din Eichstätt și alte locuri sunt decorate cu reliefuri, în mare parte după desenele altor maeștri, dar portretele de pe ele au fost realizate de el în mod independent, iar ornamentul a fost transferat în a adoptat direct stilul renascentist italian superior Când, la sfârșitul secolului, a fost necesară decorarea Augsburgului cu fântâni, ei au invitat, destul de caracteristic, maeștri olandezi Hubert Gerhard din Herzogenbusch finalizat în - sub diverse influențe, fântânile lui Augustus în spiritul lui Giovanni da Bologna, Adrian de Vries de la Haga (circa - ), cu care ne vom întâlni mai târziu, au finalizat în fântâna lui Mercur, iar în magnifica fântână lui Hercule, cu naiadele sale încă destul de simple ca formă Figurile de bronz ale acestor fântâni au fost turnate la Augsburg Tehnica a rămas aici mai mult decât arta Durer și sculpturi În viața artistică a Nürnbergului, începând cu anul , alături de marii sculptori seniori menționați, a dominat personalitatea nobilă, maiestuoasă a lui Albrecht Dürer ( - ) Indiferent dacă Dürer a fost implicat și în sculptură, această problemă controversată a fost acum rezolvată în așa fel încât faimosul, ultima descris de Galm, cunoscut pentru repetările sale frecvente, este o relief a unei figuri feminine nud în picioare, cu spatele la privitor, al cărui original în piatră se află în Muzeul South Kensington din Londra, urmat de trei medalii cu portrete masculine și un cap de femeie Într-un excelent nud feminin sculptat în lemn de fag, proprietate privată la Berlin, Friedländer se gândește chiar să vadă lucrarea lui Dürer Vom fi totuși pe un teren mai ferm dacă ne întoarcem la atelierul lui Peter Fischer Trei pietre funerare mari de bronz, la executarea cărora au colaborat fiii săi Peter Fischer Jr ( - ) și Hans Fischer (din și după ), știm deja De asemenea, ar trebui adăugată piatra funerară deja complet plată a episcopului Sigismund din catedrala din Merseburg ( ), care aparține lui Hans Fischer Sculpturile mici din bronz ale ambilor frați sunt printre cele mai bune lucrări ale Renașterii germane Patru plăci de Peter Fisher Jr cu imagini cu Orfeu și Eurydice sunt pline de viață interioară Trei dintre ele, aparținând Muzeului din Berlin, Galerii de Artă din Hamburg și St Paul în Carintia, Eurydice este înfățișată în timp ce se pregătește să-și urmeze soțul rămas în urmă, iar a patra, din colecția Dreyfus din Paris, o reprezintă deja gata să se întoarcă în Hades Urmate într-un bronz turnat rotund sunt două vase de cerneală binecunoscute care înfățișează o femeie goală în contrast simbolic cu un craniu la picioarele ei, unul în Mr Fortnum's din Stanmore, celălalt în Ashmolean Museum, Oxford Mâna lui Pieter Fischer cel mai tânăr deține și trei medalii, dintre care una din cu imaginea lui Hermann Fischer, fratele său care a murit devreme, este cea mai veche dintre toate medaliile germane Desenul simbolic al operei sale din Muzeul Goethe din Weimar este cea mai veche lucrare de artă a Reformei În cele din urmă, Seeger îi atribuie lui Peter Fischer Jr o statuie din lemn încă grațioasă a Madonei stând cu brațele încrucișate și ridicând gânditoare ochii spre cer în Muzeul German, reprezentând în orice caz cea mai frumoasă operă de sculptură renascentist a epocii de glorie a Nürnberg Hans Fischer este, de asemenea, un maestru rafinat al bronzurilor mici, precum micul Apollo arcasul ( ) din curtea primăriei (acum în Muzeul German), inspirat de o gravură barbară, care este reprezentată de un tânăr nud din Munchen Muzeu național Versatil, bine călătorit și care a murit în , Peter Flettner, care s-a stabilit la Nürnberg în jurul anului , nu era un Nürmberger natural, ci, potrivit lui Haupt, mai degrabă un elvețian din Lacul Constanța Mica statuie din lemn de fag a lui Adam, cu semnătura sa, din Kunsthistorisches Court Museum din Viena, este concepută cu un realism absolut Numeroasele sale plăci de plumb și bronz cu imagini mitologice și simbolice, remarcabile prin peisajele lor, mai ales ca originale, au fost destinate lucrărilor de bijuterii, iar nu mai puțin numeroase medalii cu portrete de profil ascuțit vital arată în el un sculptor versatil renascentist Familia Goltzschuer din Augsburg deține paharul său din nucă de cocos tăiat cu argint, a cărui tulpină reprezintă o viță de vie cu grupuri vesele, burta - scene bacchice, iar capacul - scene din viața minerilor Dacă din vremea lui Neidörfer cel mai important maestru al artei bijuteriilor germane era considerat a fi coroana exaltată de el, Wenzel Jamnitzer ( - ), atunci Lange crede că Flettner ar trebui considerat germanul Benvenuto Cellini Cu toate acestea, tacâmul elegant Jamnitzer , deținut de familia Rothschild din Frankfurt, este cea mai bună lucrare de artă a bijuteriilor din Nürnberg Vasele de lux ale tezaurului Lüneburg din Muzeul de Artă și Industrie din Berlin oferă o idee despre toate deficiențele și virtuțile artei germane de bijuterii, care a lucrat în principal pe originale gravate, desenate sau sculptate ale pictorilor și modelatorilor de plăci Deasupra altarului de argint al Catedralei din Cracovia, bogat decorat cu reliefuri, alaturi de Flettner a lucrat Nurembergerul Pankraty Labenwolf, care in faimosul sau „Om cu gaste” din bronz de pe Fântâna din Nürnberg ( ) a dat o opera directa de adevarata arta populara; în timp ce Fântâna Virtuților de Benedict Wurzelbauer ( ), ale cărei jeturi de apă se revarsă din sânii figurilor feminine ale Virtuților, dă impresia unei lustruiri deja voită Cel mai bun sculptor care a apărut în Renania în prima jumătate a secolului al XVI-lea a fost Conrad Meit din Worms, a cărui lucrare a fost schițată de Bode și, mai recent, de Voge Figurina de alabastru a unei Judith goală din Muzeul Național din München, cu semnătura sa, reprezintă o figură plină, foarte reală, a unei femei cu împletituri legate Asemănătoare acestuia sunt figurinele din lemn de fag sculptate cu îndrăzneală ale lui Adam și Evei din Muzeul Gotha și din Muzeul Imperial din Viena, precum și o serie de busturi excelente, dintre care bustul extrem de viu al unui tânăr din Muzeul Împăratului Frederick trebuie remarcat Cele mai bune lucrări mari ale lui Meit, aflate în străinătate, sunt statuile mormânte ale ducelui Philibert de Savoia și ale soției sale, Margareta de Austria, în biserica Sf Nicolae de Tolentinsky la Brou în Franța ( - ), în două forme, sub forma defunctului și a celui viu Aceasta include, de asemenea, imaginea culcată a Margaretei de Bourbon, mama ducelui și a unor băieți înaripați plini de viață, care se joacă în jurul imaginilor culcate sub forma unor oameni vii Meit nu este responsabil nici pentru planul general, nici pentru arhitectura gotică a acestor monumente, dar cele cinci imagini așezate, executate parțial în alabastru, parțial în marmură, sunt extrem de proaspete și delicate; „putti” încântători deja menționati sunt, potrivit lui Vöge, trăsătura sa distinctivă În general, arta germană nu a creat nimic mai tandru, mai proaspăt și mai italian decât acești băieți înaripați Scoala Rinului de Jos În a doua jumătate a secolului însă, alături de deja pomeniții frați Abel din Köln, care au executat aici pietrele funerare ale lui Otto-Heinrich și Filip al Palatinatului, distruse din păcate de francezi, găsim opera deja amintitului olandez Alexander Kolin, care după a finalizat cea mai mare parte a decorațiunii sculpturale a clădirii lui Otto-Heinrich, care avea un design superficial și apoi s-a mutat în Austria, unde, după finalizarea lucrărilor la monumentul lui Maximilian din Innsbruck, a finalizat excelent, deși nu sunt deosebit de adânci în impresie, pietre funerare ale împăraților în Catedrala din Praga ( - ) și statui care împodobesc monumentele Philippine Welsers și soțul ei în biserica curții din Innsbruck ( - ) Dezvoltarea ulterioară a școlii de sculptori din Rinul de Jos din Kalkar în persoana lui Heinrich Douwerman, menționat pentru prima dată în , fiul său John Douwermann și elevul lor Arnold Tricht, menționat ultima dată în , a fost prezentată de Beissel A fost în și în lucrările sculpturale ale acestor maeștri din Kleve, Kalkar și Xanten s-a făcut o tranziție de la goticul târziu la Renaștere În Saxonia, deja amintitul retablo Daucher din din biserica orașului din Annaberg se află la începutul renașterii sculpturale O sută de reliefuri cu conținut biblic și simbolic pe balustradele aceleiași biserici, executate de Theophilus Ehrenfried împreună cu studenții săi, sunt încă de natură gotică destul de târzie Nu putem urmări aici mai departe altarele cioplite în lemn sasesc superior, dintre care majoritatea aparțin doar secolului al XVI-lea, mai ales că studiul Flexig asupra dezvoltării lor nu a fost încă finalizat Doar un maestru al Saxonului Inferior se remarcă ca o puternică personalitate artistică, Hans Brüggemann din Walsrode, care probabil a fost crescut pe altarele sculptate din Olanda cu figuri mici care apoi au inundat nordul Germaniei Michelsen și Döbner ne-au apropiat de el Lucrarea sa principală - un altar mare sculptat ( - ) în catedrala din Schleswig cu imagini nepictate ale Patimilor Domnului în rame ondulate din gotic târziu, se distinge nu atât de puritatea formelor figurilor individuale și de completitudine de grupuri, ci prin transmiterea dramei de viață a incidentelor înfățișate Orez Biserica Sf Sebald la Nürnberg Sculptura în piatră atât în Saxonia superioară, cât și în cea inferioară, deja în a doua jumătate a secolului al XVI-lea a intrat sub influența artei olandeze italianizate Prezintă frumosul monument funerar al electorului Moritz din Catedrala Freiburg ( - ), la care au lucrat diverși artiști olandezi; Acest lucru este dovedit și de pietrele funerare ale ducelui frisian Enno al II-lea din biserica principală din Emden, arhiepiscopul Adolf von Schauenberg (după ) și ale fratelui său din Catedrala din Köln, regele Frederic I al Danemarcei din Catedrala din Schleswig ( ), lucrare a celebrului Anvers Cornelis Floris și o piatră funerară mai superficială și manierată în înfățișare a ducelui frisian de Edo Wimken ( - ) în biserica din Jever Aspectul încordat alungit asumat de morți, întins pe sarcofage frumoase, purtate adesea de cariatide, amintește peste tot de arta olandeză Gendke a descoperit că în Silezia o dezvoltare similară a sculpturii mormântului în piatră a intrat în curentul olandez Pe parcursul întregului secol al XVI-lea, lucrările sculpturale cu adevărat germane au fost lucrările de artă mică deja menționate, între care joacă rolul unei medalii, de exemplu, Hans Schwarz și Friedrich Hagenauer, studiat de Ehrmann Cu cât gustul german de la sfârșitul secolului gravita mai mult spre maiestuos, cu atât mai mult cerea forme strălucitoare și pure, cu atât porțile se deschideau mai largi pentru străini și străini Pictura germană a secolului al XVI-lea Dezvoltarea picturii germane Pictura germană a secolului al XVI-lea a fost principala direcție a artei în țară, maeștri pictau în aproape toate direcțiile, desenele puteau fi aplicate pe lemn, gravură, cupru - fiecare lucrare era cu adevărat unică Arta de frunte a acestei perioade în Germania a fost pictura, care includea în domeniul său „grafica” desenului, gravurii pe lemn, pe cupru și gravurii În domeniul acestor lucrări de desen, arta germană a dat tot ce și-a dorit și a putut: seriozitatea și umorul ei, apropierea de viața populară și erudiția ei, realismul ei convingător și fantezia ei de foc, căldura ei interioară a inimii și măiestria lui tehnică Desenatori, gravori pe cupru și pe lemn au extins aria obișnuită a parcelelor în latura seculară În desene și acuarele, pictura peisajului și viața domestică au fost trezite la o existență independentă În gravurile și gravurile pe cupru, mitologia păgână în ținuta sa romantică a căpătat un caracter german În gravura în lemn, pentru care marii pictori s-au dedicat în cea mai mare parte doar desenului, alături de o serie de picturi religioase idilice puternice și profunde în sens, au existat în primul rând o serie de imagini simbolice și de gen din viața de curte și populară În toate domeniile graficii, imaginile religioase au devenit mai profunde, care, după cum au arătat Pelzer și Haupt, au fost influențate fructuos de misticismul medieval în multe privințe Patimile Domnului a devenit subiectul preferat al artei germane în desene, gravuri în lemn și gravuri pe cupru În Germania, unde condițiile climatice și obiceiurile de viață nu au favorizat apariția marii arte publice, reproducerea foilor în multe sute de tipărituri, trecând din mână în mână, din casă în casă, pentru a se alătura altor două-trei într-o liniște camera, a devenit o condiție necesară pentru orice public impactul operei de artă Cu toate acestea, lucrările de pictură din secolul al XVI-lea, precum picturile murale ale sălilor din primării, dintre care, din păcate, a supraviețuit doar puțin, au jucat în Germania un rol mai mare decât s-ar putea crede din rămășițele lor Mai vizibil s-a dezvoltat la Augsburg, pe Rinul de Sus și în Elveția, pictura decorativă de fațadă, acoperind, fără să-i pese de împărțirea arhitecturală propriu-zisă a caselor, fațadele lor cu picturile lor arhitecturale decorative, la care se amestecau figuri individuale și imagini istorice sau simbolice Pictura de fațadă din Augsburg a fost studiată de Buff Pictura germană pe sticlă a fost în declin în timpul secolului al XVI-lea Fostul tablou plat cu ajutorul ochelarilor colorati s-a transformat demult in pictura in perspectiva cu pensula Ferestrele târzii, încă de succes, ale catedralelor din Köln și Xanten au fost menționate mai devreme În Germania superioară, pe lângă câteva ferestre prost conservate ale bisericii parohiale din Zaubern descrise de Brook, acestea includ în special ferestrele din conform planurilor lui Baldung din Catedrala Freiburg, fereastra Maximilian ( ) și decorate conform desenelor a lui Hans von Kulmbach cu imagini de sfinți și portrete pe fundal alb, fereastra margravială ( ) a bisericii Sf Sebald din Nürnberg, cea mai bună lucrare a pictorului pe sticlă Veit Giersvogel cel Bătrân ( - ) Pictura pe sticlă a primit o nouă ascensiune, servind doar la decorarea camerelor În Elveția, cercurile colorate detașabile au fost plasate în fața ferestrelor curate, pictate pe un fundal deschis cu steme ale familiei cu utilizare limitată a sticlei colorate Unii dintre cei mai mari artiști din sud-vestul Germaniei în secolul al XVI-lea, chiar și Holbein, au realizat modele pentru geamuri de acest fel Dimpotrivă, miniatura cărții, așa cum o cunoaștem în secolul al XVI-lea, chiar și în Germania superioară, conform cercetărilor lui von der Gabelenz, deși nu moare, ci, lipsită de orice independență, lâncește de la imitarea marilor studii de masterat Chiar și cei mai faimoși miniaturiști de la Nürnberg ai acestui timp, Albrecht (d circa ), Nicholas (d ) și mai tânărul Georg Glockendon (d ) au fost destul de sub influența lui Dürer Pic Altar mare sculptat ( - ) în catedrala din Schleswig Primele lucrări ale lui Dürer Deja în pragul unui nou secol, puternica personalitate artistică a lui Albrecht Dürer ( - ), un glorios maestru german, se ridica deja în secolul al XVI-lea în Germania și în străinătate, reputată a fi mare chiar și printre cei mai mari El însuși s-a numit cu mândrie german sau nuremberg în unele dintre cele mai bune scrieri ale sale; în ciuda impresiei puternice pe care a primit-o de la operele de artă italiană, toată viața a rămas un sentiment sincer, profund, dar în același timp simplu, căutând tot ce este german Întreaga sa viață artistică a fost dezvoltare și creștere, o luptă cu el însuși, cu natura și frumusețea, pe care el, nemulțumit de primele sale schițe după modele și schițând un corp gol din gravuri italiene, spera să o realizeze prin măsurarea și studierea proporțiilor Propriile sale scrieri, dintre care, de exemplu, A Guide to Measurement au apărut tipărite în timpul vieții sale și Four Books on Human Proportions, traduse în multe limbi la scurt timp după moartea sa, au fost publicate recent de Lange și Fuse; în Singer a compilat toate scrierile despre Dürer La scrierile despre Dürer ale lui Tausing, Springer și Zucker s-a adăugat cartea talentată a lui Wölfflin Pentru desenele lui Dürer, Ephrussi și Lippmann au redat merite de neuitat În plus, Hendke, Ludwig Justi, Lorentz, Scherer, Suida, Warburg, Paul Weber, Weisbach și Winterberg au luat parte la studii mai noi despre Dürer după Wickhoff, Tode și Lange Picturile lui Dürer în ulei sau tempera, în afară de Hercule din Muzeul German și Lucreția din München, sunt doar portrete sau imagini religioase Toată versatilitatea sa se reflectă în dimensiunile mici, dar importante în ceea ce privește conținutul intern, foile graficii sale Și acolo, și aici a rămas, însă, cu toate schimbările de stil de unul singur Forța de viață pe care a putut să o dea fiecărei lovituri ale sale este deja în embrion în „Autoportret” în creion de argint ( ) la Albertina din Viena, realizat la vârsta de treisprezece ani, și umple condeiul desen al Bunei Vestiri ( ) la Chantilly, realizat la cincizeci și șase de ani În imaginile sale, uneori oarecum ondulate la aspect, dar clare în design și înzestrate cu o viață puternică, vedem în fața noastră cea mai puternică individualitate artistică, posedând puterea de persuasiune directă Din atelierul de aurari al tatălui său din Nürnberg, Dürer a intrat în ca ucenic la Wolgemut Și-a petrecut majoritatea anilor de rătăcire, care au început încă din , pe Rinul de Sus, unde a fost atras de școala Schongauer În s-a căsătorit la Nürnberg Prima sa călătorie la Veneția, asupra căreia insistăm, a întreprins-o în , a doua - în - , iar călătoria sa olandeză - abia în - Cu excepția acesteia, din a primit sprijin de la împăratul Maximilian, a lucrat, aproape fără întrerupere, în orașul natal, cu ale cărui cercuri de umaniști a intrat în relații strânse Lucrările de tineret ale lui Dürer datează de fapt din ultimul deceniu al secolului al XV-lea Cu cât mai spiritual și mai stabil în ceea ce privește traseul amintitului autoportret din este autoportretul colecției Universității Erlangen descoperit de Seydlitz, cu toate acestea, nu ar fi putut apărea înainte de al Adunării de la Bremen și trei Landsknechts of Berlin, prezintă desene similare din anii nouăzeci, de exemplu, un cuplu călare la Berlin și un călăreț (Lippmann nr ) la British Museum Dintre desenele sale de figuri nud, realizate din gravuri italiene din cupru, trebuie remarcate „Moartea lui Orfeu” ( ) a Galerii de Artă din Hamburg, Bacchanalia și Bătălia Centaurilor Marini de Mantegna în Albertina În desenele sale timpurii, pictate cu acuarele, Dürer este un inovator peisagistic: priveliștile Tirolului și ale închisorii venețiane din Luvru, priveliștile despre Trient din Bremen, Innsbruck în Albertina sunt revelații ale unei noi viziuni asupra naturii în termeni a integrităţii percepţiei peisajului înfăţişat Peisajele de mai târziu ale lui Dürer au fost pictate, desigur, cu o pensulă mai largă, dar nu cu o mare integritate a percepției Cele mai vechi desene de gen ale lui Dürer includ „Scăldarea femeilor” din Bremen, care este deosebită în ceea ce privește numeroasele corpuri goale, care în general nu este deloc o imagine luată din viața reală Orez Martiriul celor zece mii de creştini Gravurile pe cupru ale lui Dürer, referitoare la acest deceniu, acaparează, de asemenea, toate zonele parcelelor Mai mult, ce progres în calmul ipostazei și în pricepere se observă între „Madona cu lăcustă” al personajului lui Schongauer și „Madona cu maimuță” a Muzeului Britanic, pentru peisajul căruia Dürer a folosit propria acuarelă cu o acuarelă casă lângă iaz Gravuri precum „Propunerea de dragoste” și „Mercare” îl arată pe Dürer stând, de asemenea, în fruntea pictorilor de gen german Dorința lui de a înfățișa corpul feminin este arătată de o gravură cu patru vrăjitoare, una dintre ele împrumutată din gravura lui Barbary „Victorie și Glorie” Acum să revenim la opinia că Barbaria l-a influențat pe Dürer, și nu invers, așa cum credea Ludwig Justi Dürer credea că Barbary deține secretul proporțiilor, pe care nu l-a inițiat, acest lucru l-a determinat să se adâncească în studiul proporțiilor, care nu-l mai părăsește Cele mai puternice lucrări ale lui Dürer din anii nouăzeci sunt gravurile în lemn Dacă foi precum „Bathing Men” și „Madonna with a Hare” în comparație cu a lui Basel St Ieronim în arată un succes complet în fizicitatea figurilor individuale și în combinațiile colorate de alb și negru realizate de Dürer după prima călătorie în Italia, apoi în gravuri mari în lemn pentru Apocalipsa din este deja un mare maestru înaintea noastră Unele dintre viziuni se bazează pe compoziții anterioare, cum ar fi Biblia din Köln din , dar aceasta arată marea putere și măreția lui Dürer într-o lumină și mai favorabilă Nu vom condamna aceste foi puternice pentru dezordinea lor germană cu detalii, pentru rigiditatea și angularitatea găsite în limbajul formelor și pentru o oarecare improbabilitate a designului lor Suntem captivați și captivați de expresivitatea pasională, plină de mișcare a acestor viziuni Majestuos și solemn este Ioan, care vede cele șapte sfeșnice! Irezistibili în puterea lor zdrobitoare sunt cei patru călăreți care se repezi peste trupurile rasei muritorilor! Cât de măreți și, în același timp, uimitori sunt cei patru îngeri care poruncesc vântului! Bătălia îngerilor, femeia îmbrăcată în soare, curva Babilonului, fiara cu coarne de miel, cât de trupești aceste imagini create prin fantezie! În același timp, Dürer lucra la cele mai vechi șapte gravuri în lemn ale marii sale Patimi a Domnului Câtă instantaneu în trăirea emoțională a evenimentelor tragice! Ce pasiune pentru narațiunea dramatică cu o grosolănie atât de aspră a limbajului formelor Dintre picturile în ulei ale lui Dürer din anii nouăzeci, trebuie luate în considerare în principal portretele, mai ales cu trei sferturi de talie, dar cu brațe Portretul din al bătrânului său tată din Uffizi prezintă încă trăsături individuale atent marcate, portretul din din Pinakothek din München, fără îndoială o copie veche, transmite deja asemănarea în ansamblu Îmbunătate de conștiință de sine, portretele lui Dürer din de către moștenitorii lui Leopold Goldschmidt la Paris și în Muzeul din Madrid sunt frumos executate; portretul său temperat al lui Frederic cel Înțelept (circa ) din Galeria din Berlin este mai uscat și mai calm Portretele sale ale membrilor familiei Tucher din Kassel și Weimar, portretul lui Oswald Krell din la München, în loc de fundaluri peisagistice, dau din nou acele lacune peisajului care își au originea în arta olandeză Vedem, de asemenea, tehnica portretului cu tempera berlinez al electorului în pictura lui Dürer de la Nürnberg, despre Hercule ucigând păsările stimfaliene, precum și în principalul tablou mare al acestui timp, altarul său în trei părți Wittenberger din Dresda, a cărui autenticitate, după apărarea lui Ludwig Justi, a fost din nou recunoscut chiar și Wölfflin: în partea de mijloc, Maria în camera ei de pe pervaz îl închină pe Prunc, îngerii îi țin o coroană deasupra capului sau se agita în spatele ei, în adâncul imaginii - Iosif în atelierul său; pe panourile laterale sunt imagini de jumătate de lungime ale Sfinților Antonie și Sebastian Modelarea uscată a principalelor figuri ale picturii din mijloc este inspirată din pictura italiană superioară Mantegnievsky; aripi laterale, scrise foarte vioi și călduros în germană mostrele, în modul cel mai caracteristic lui Dürer, au apărut cu greu mai târziu decât imaginea medie Dansul rotund al îngerilor se întinde în mod egal de-a lungul tuturor celor trei scânduri Întregul lucru rămâne o comoară a artei germane timpurii reținute, dar intime Arta în schimbare a lui Dürer La scurt timp după , arta lui Dürer a luat o întorsătură decisivă Din desenele sale din Albertina, o femeie nudă culcată din dezvăluie deja un studiu al proporțiilor; iepure umplut cu acuarele uimitoare în subtilitatea picturii, iar cele douăsprezece coli din „Pasiuni verzi” (adică în tonuri de verde) sunt cele mai spectaculoase din seria pe care a pictat-o Evenimentele sunt povestite aici mai calm, arhitectura, care dezvăluie deja formele Renașterii, este introdusă cu mai multă claritate decât în seria mare de gravuri în lemn menționată anterior a Patimilor Domnului Dar pasiunea puternică a fostului serial face loc aici unei expresii mai burgheze Arta gravură a lui Dürer, păstrând luciul metalic al unei plăci de cupru și, în plus, deținând toate mijloacele de transmitere a laturii materiale a imaginii, atinge acum un grad de perfecțiune tehnică fără precedent, atingând limita cea mai înaltă în foile romantic-vechi ale "Monstru marin" Gelozia, în marea Nemesis, în Stema morții și în idilica Nașterea lui Hristos germană ( ) Dacă corpul gol al marelui „Nemesis” este încă desenat după modelul german, iar în „Apollo și Diana” există încă apropiere de Barbary, atunci gravura principală a lui Durer din „Adam și Eva” folosește proporții deja studiate independent Orez „Crăciunul” ( ) Din gravurile în lemn din această perioadă, viața Fecioarei Maria, ale cărei foi principale au apărut între și , dezvăluie succesul în înfățișarea spațiului cu fundaluri arhitecturale și peisagistice atractive, într-o performanță pitorească de lumină și umbră și într-o expresie umană a ceea ce se întâmplă, animat de intimitatea germană Cel mai târziu după , în atelierul lui Dürer, cu ajutorul elevilor săi, și câteva retablouri compuse numai din picturi pitorești, dintre care retabloul Baumgertner al Pinacotecii din München, eliberat de pictura târzie, este unul dintre cele mai de preț tinerețe lucrări ale maestrului Braune a făcut o presupunere probabilă că a fost deja scrisă în Totuși, mai perfectă din toate punctele de vedere este Adorarea Magilor scrisă de Dürer în pentru Frederic cel Înțelept în Uffizi Sensurile giratorii ale acestuia sunt mai bogate și dau impresia de profunzime; figurile individuale respiră viață plastică, culorile strălucitoare se armonizează plăcut unele cu altele Ca o operă de stil italian, produce în splendoarea sa oarecum aspră impresia de a crea un quattrocento și, ca atare, stă lângă cele mai bune lucrări italiene care îl înconjoară Când Dürer în a sosit pentru a doua oară la Veneția, locul de naștere al pitorescului în pictură, el a transferat în cele din urmă centrul de greutate al activității sale de la grafică la pictură Dacă numai arta vreunui maestru străin a avut o influență asupra lui, atunci aceasta a fost opera lui Giovanni Bellini, reflectată în principala lucrare venețiană a lui Dürer, Sărbătoarea coroanelor de trandafiri ( ), acum, din păcate, într-o formă deteriorată agățată în Rudolfinum din Praga Grupul principal al Mariei pe tron - cu papa și împăratul în genunchi în această imagine, este construit piramidal, altfel poate fi oarecum aglomerat cu detalii în comparație cu picturile lui Bellini și oarecum pestriț la culoare, dar în fiecare parte a acestui text puternic scris , solemn tabloul vesel arată puterea marelui maestru terminat Totodată, Dürer a pictat magnifica „Madona cu Chizhik” a Galeriei din Berlin și o foarte expresivă, plină de dispoziție în peisajul mică Răstignire a Galeriei Dresda, asupra autenticității căreia insistăm Alături de aceste lucrări se află un portret al unui tânăr la Hampton Court și un portret al unei tinere din Berlin Nu mai devreme de aceste picturi, în ciuda datei lor (false) din , a apărut maiestuosul său autoportret ideal la München; capul expresiv al mesia cu trăsăturile unui pictor german, reflectând eul său cel mai intim Următorul deceniu îl arată pe Dürer la Nürnberg în deplină posesie a puterii sale, purificat de focul italian, dar nu măturat deoparte Peisajele sale acuarele, cum ar fi priveliști ale orașelor din Bremen și Berlin, moara de zdrobire din Biblioteca Națională din Paris, castelul de pe stâncă din Bremen, un studiu izbitor al răsăritului în British Museum și imagini ale perioadei cu imagini de animale, precum o bufniță tânără, o potârnichi și diverse păsări de vânat din Albertina din Viena, cu strălucirea lor liberă, dau impresia unora aproape moderne Dintre seria de gravuri în lemn, pe lângă seria mică inspirată a Patimilor, Dürer a completat în deja amintitele „trei cărți mari” (Apocalipsa, Patimile Domnului și Viața Fecioarei Maria), adăugându-le imagini pe foile de ieșire și câteva noi în interiorul foilor, mai clare decât oricine alții permițându-ne să determinăm acea schimbare de stil, care nu i-a fost întotdeauna în favoarea în Italia, când s-a străduit pentru un limbaj al formelor mai calm și mai perfect Tehnica de gravură pe cupru a lui Dürer a atins acum cel mai înalt grad de completitudine picturală De ceva timp, a înlocuit bavurile cu un ac, plăci de cupru cu altele de fier și a recurs la gravare Acul este executat, de exemplu, blând pe tonul Sf Ieronim la Salcie, gravuri pe scânduri de fier ar trebui să fie considerate Hristos pe Muntele Măslinilor în , ca și cum „Răpirea unui Unicorn” a lui Beklin în , a introdus cu duh în vastul peisaj „Canoanele” în Principala lucrare a lui Dürer în domeniul gravurii a fost ultima sa serie Patimile Domnului ( - ), care a dat din nou îndrăgitelor idei tragice ale fanteziei germane o expresie nouă, uimitoare În ceea ce privește perfecțiunea tehnică și starea de spirit spirituală, trei celebre gravuri mari pe cupru, reprezentând un cavaler creștin care disprețuiește moartea și diavolul ( ), sv Ieronim, scriind într-o celulă luminată de soare scrierile sale de inspirație divină ( ), „Melancolie” ( ), o figură înaripată cu o coroană pe cap, așezată în gânduri adânci printre tot felul de instrumente auxiliare ale științei lumești În același timp, gravuri vesele preluate direct din viața populară, precum un cuplu de țărani dansatori și un piper ( ), țărani în târg ( ), arată toată prospețimea observației maestrului Primul deceniu după întoarcerea lui Dürer acasă include și picturile sale mari în ulei, cu compoziția lor echilibrată și desenul matur al figurilor individuale atingând perfecțiunea secolului al XVI-lea Figuri mari și caste ale lui Adam și Eva ( ) în Muzeul din Madrid și repetarea lor în Palazzo Pitti, care, fără îndoială, au apărut în fața maestrului, arată că studiul său proporțiile și corpul gol au atins frumusețea germano-clasică În Chinul celor zece mii ( ) din Viena, scris și pentru Frederic cel Înțelept, el nu a putut da o unitate completă detaliilor sale excelent observate Marele său altar din Frankfurt ( ), a cărui parte din mijloc, din păcate arsă, înfățișa nunta Mariei, a fost, aparent, o lucrare mai completă și mai completă Adorarea Preasfintei Treimi a cetelor de sfinți frumos aranjate, Galeria Viena, se remarcă prin desăvârșire desăvârșită, deși oarecum intenționată, iar acțiunea se petrece pe un cer acoperit de nori ușori În cele din urmă, capul expresiv al vechiului Volgemut ( ) din Pinakothek din München aparține celor mai vitale portrete ale lui Dürer din acest timp Lucrarea lui Dürer pentru Maximilian Începând cu , Dürer a lucrat fără prea mult entuziasm pentru împăratul Maximilian Ideea consilierilor împăratului de a construi o poartă triumfală de hârtie din de gravuri separate în lemn și de a aranja o procesiune triumfală corespunzătoare de peste de gravuri în lemn a suferit de la bun început cu o paloare a gândirii Pentru poarta de triumf, al cărei proiect a fost probabil întocmit de pictorul de curte Kolderer, Dürer, conform cercetărilor lui Gilov, a atras doar foarte puțin, cu excepția intervalului de mijloc Dürer a participat încă de la început la proiectul triumfului; este totuși îndoielnic că cele de frunze ale acestei serii au aparținut gravurilor în lemn ale lui Dürer În , Dürer a executat cu deosebită sârguință doar carul de triumf pe opt gravuri în lemn impregnate de animație clasică Dar desenele lui pentru unii dintre călăreții din Albertina inspiră viață maiestuoasă Cea mai artistică lucrare a lui Dürer pentru Maximilian a fost participarea sa la execuția granițelor celebrului cărți de rugăciuni a împăratului, tipărit în , ale cărei cele mai multe foi se află în biblioteca orașului München Pe de foi, la care alți maeștri indicați de Gilov au mai adăugat câteva, Dürer a dat direcție pentru astfel de rame ornamentale Aceste desene, ușor schițate cu pixul, conțin un număr infinit de gânduri serioase și vesele, apoi chibzuite și capricioase, exprimate doar sub formele unei aparente renașteri Motive separate preluate din Biblie, viețile sfinților, lumea fabuloasă și fabuloasă, din viața oamenilor, viața animalelor și a plantelor, înconjurate de un ușor model de ramificații, contrastează sau se împletesc în mod surprinzător între ele În timpul călătoriei sale olandeze ( - ) Dürer a schițat multe portrete, dar doar ocazional a început să picteze Portretele din la Luvru, din Madrid sunt scrise mai largi și mai pitorești decât Bernhard van Orley ( ) din Dresda O nouă viziune asupra naturii, îndreptată cu egală forță atât asupra întregului, cât și asupra detaliilor, se remarcă mai ales în desenul său maiestuos al unui bătrân ( ) din Albergin din Viena, care este un studiu pentru Sf Ieronim din Galeria Lisabona Ultimii ani ai vieții lui Dürer la Nürnberg, pe lângă desenele maiestuoase ale picturilor neterminate, aparțin și unor gravuri pe lemn precum parfumul „Sfânta familie la bancul de gazon” ( ), precum gravuri pe cupru precum calm și maiestuos „Maria la porțile curții” ( ) și portretele expresive ale cardinalului Albrecht de Brandenburg ( ), Frederic cel Înțelept ( ), Pirckheimer ( , Melanchthon ( ) și Erasmus de Rotterdam ( ) Urmează portrete în ulei, cel mai atent pictate în detaliu și izbitoare în concept general, de exemplu, portretul lui Kleeberger al Galerii din Viena și Muffel și Goltzschuer din Berlin Tehnica lor uimitoare, care dezvoltă fiecare păr în parte, își păstrează farmecul chiar lângă stilul larg de pictură, care, începând cu Tizian, a cucerit rapid pictura europeană Ultima lucrare importantă a lui Dürer sunt două scânduri înalte ale Pinacoteca din München, una înfățișând pe apostolii Ioan și Petru, cealaltă pe apostolul ov Marcu și Pavel - se distinge prin măreție și simplitate adevărată Imaginile apostolilor, scrise în mărime naturală, îmbrăcați în haine care cădeau calm, au anumite personaje, ipostaze expresive și arată cu o privire spirituală Ele reprezintă testamentul religios și artistic lăsat de Dürer orașului natal și poporului său Fie ca natura și „comoara secretă a inimii”, care, în propriile sale cuvinte, au fost steaua călăuzitoare a artei sale, să-și unească din nou lumina atunci când este necesară reînnoirea artei germane! Durer - influență asupra art Influența exercitată de arta lui Dürer în Germania și cu mult dincolo de Germania a fost foarte mare Într-adevăr, am văzut că până și Marcantonio, celebrul gravor italian pe cupru, a fost crescut pe gravurile lui Dürer În Germania, în primul rând arta de la Nürnberg a devenit în mod natural sub stindardul lui Adevărații studenți ai lui Dürer au fost, în orice caz, gravorii în lemn Hans Springinkle, care au participat la unele serii de gravuri în lemn pentru împăratul Maximilian, fratele lui Albrecht Hans Dürer (născut în ), despre care se știe că în - a fost un pictor polonez de curte la Cracovia și Wolf Trout (circa - ; monografia lui Rauch despre el), fiul unuia dintre elevii lui Wolgemut, Hans Trout din Speyr Principalele lucrări ale lui Traut, retabloul Capelei Sf Ioan din Nürnberg ( ) și retabloul Artelshofen ( ) din Muzeul Național din München dau însă impresia unor lucrări uscate ale unui maestru minor Hans Suess de Kulmb (circa - ) și Hans Leonhard Scheifelin (circa - ), care sunt cei mai apropiați de Dürer ca semnificație internă, și-au petrecut anii de studiu la Wolgemut, după cum au indicat biografii lor Kielitz și Thieme Hans din Kulmbach a trecut apoi la Barbary, al cărui elev îl numește Neiderfer În orice caz, relația sa strânsă cu Dürer este dovedită de faptul că acesta din urmă i-a schițat în proiectul său, depozitat în Cabinetul de Tipărituri din Berlin, pentru finalizat în Altarul Tucherovsky al bisericii Sf Sebald la Nürnberg cu Maica Domnului încoronată cu îngeri Atât această poză, cât și Adorarea Magilor din Berlin, portretele sale la Weber din Hamburg și St George în Muzeul German dezvăluie o tandrețe plăcută în transferul personajelor și transparența caldă a culorilor lui Barbary Din până în , Hans Suess a aparținut coloniei de artă Nürnberg din Cracovia, unde treisprezece tablouri ale operei sale, comparate de Sokolovsky, luate de la diferite altare, se păstrează încă în diferite locuri În ceea ce privește vitalitatea și forța ascunsă, el nu poate fi comparat nicăieri cu Dürer, dar în ceea ce privește maturitatea desenului și scrisului, el se află pe primul loc între adepții lui Dürer Hans Scheifelin, un artist versatil și prolific, care s-a mutat la Nördlingen în , a refăcut motivele din atelierul lui Dürer într-un spirit mai artizanal Capetele sale masculine se caracterizează prin frunți înalte, netede, păr pufos, creț și bărbi proeminente Scrisul său inițial neuniform a primit o moliciune și o căldură șvabă în Nördlingen, influențată de o întoarcere la un fundal auriu Cele mai importante lucrări ale sale de la Nürnberg sunt Cina cea de Taină din , aranjată în mod deosebit Galeria Berlin și un altar luxos cu Nunta Maicii Domnului în biserica parohială din Angausenen Altare mari din perioada Nördlingen, dintre care altarul cu expresiva Răstignire din biserica Sf George în Tübingen, unele dintre ele au fost împrăștiate și distribuite pe părți Picturile din colecția primăriei din Nördlingen, din Pinakothek din München și din Muzeul German dezvăluie cea mai bună putere a sa Laschitzer și-a stabilit participarea la decorarea cu gravuri în lemn a lui Teyerdank, adică o descriere poetică a lunii de miere făcută la ordinul lui Maximilian Conștiinciozitatea sa meșteșugărească i-a adus numeroase comenzi, dar nu era o personalitate artistică independentă Pic porţi Ivanovo Kulmbach și Scheifelin sunt urmați de trei pictori „fără zei”, Penz și doi Begam, care au intrat în istoria gravurii pe cupru sub denumirea de „mici maeștri germani” pentru dimensiunile reduse ale foilor lor Influenței neîndoielnice a lui Dürer, ei se alătură dorinței nou apărute de puritate a formei, dobândită independent de ei în Italia Georg Pentz (aproximativ - ), studiat de Stiassny și Kurzvelli, a participat în la pictarea pereților sălii primăriei din Nürnberg după schițele lui Dürer, care, din păcate, au rămas în vopsire Schița pentru imaginea din mijloc care înfățișează „scaunul flaut” Nürnberg, adică balconul cu muzicienii, a fost probabil realizată de însuși Penz Proaspăt, dezvoltat pe stilul timpuriu al lui Dürer al maestrului arată fragmente din adorația sa a magilor din Dresda Dimpotrivă, muza sa Urania ( ) din Pommersfelden este un exemplu al stilului său rece italianizat Cea mai imediată impresie o fac portretele sale, de la portretul în bust al lui Ferdinand ( ) din galeria din Stockholm până la portretele pitoresc ale soților Schwetzer ( și ) din galeria din Berlin și ale unor orfevreri ( ) din galeria din Karlsruhe Dar principala glorie a lui Nenets sunt micile sale gravuri, împreună cu moștenirea lui Dürer, care arată influența lui Marcantonio Cele de foi biblice și mitologice ale sale, dintre care trebuie remarcate Lucrările de milă și istoria Vechiului Testament, în ciuda limbii romane a formelor care se intensifică în ele, sunt viu povestite și ușor gravate Artă de Hans-Sebald Begham Hans Sebald Begam ( - ), studiat amănunțit de Seydlitz și Pauli, este aproape necunoscut ca pictor, dar este celebru ca interpret de desene pentru gravuri în lemn datorită legendei tipărite pe opt plăci despre „Fiul risipitor”, „Campanie” ” și „Sfințirea Bisericii” , iar ca gravor este adevăratul cap al maeștrilor mai mici Fiind la început sub influența lui Dürer, după s-a dezvoltat într-un maestru independent, simplu și sănătos, iar după , mutându-se la Frankfurt, a început să se alăture din ce în ce mai mult „direcția antică” Simțindu-se acasă în toate domeniile, s-a dovedit cuceritor al unor noi căi în gravurile din viața populară, de exemplu, în sărbătoarea țărănească și în alaiul de nuntă, și în gravurile cu podoabe care serveau la uz practic, ramură preferată a mai mică maeștri, el este principalul reprezentant al ornamentației în Germania Fratele său Barthel Begam ( - ) a adus arta de la Nürnberg în Bavaria, unde a lucrat pentru curtea ducală din Munchen și Landsgut Ca gravor pe cupru, Barthel s-a alăturat mai întâi cu fratele său, iar apoi în special cu Marcantonio De asemenea, gravurile sale cu copii, genii și ornamente transformă Renașterea italiană într-una germană Pictura sa în ulei cu Miracolul Sfintei Cruci ( ) din Pinacoteca este o imagine ceremonială cu o limbă de formă distinctă renascentist italiană Numeroase portrete de suverani din Steisheim, Augsburg etc făcut superficial Alte picturi atribuite anterior lui, Ketschau a considerat pe bună dreptate opera unui „maestru special din Meskirch” Vecina bavareză sau „școala dunăreană” de la Regensburg, a cărei legătură cu arta mai veche a renanului superior, șvabă superioară, austriacă, bavareză și tiroleză fusese studiată în detaliu de Hermann Voss, dezvoltată sub o influență mai mică a lui Dürer și Nürnberg decât era acceptată anterior Cu o scriere grosieră sau superficială a formelor umane individuale, cu bogăție și lux de culori, imaginație puternică și sensibilitate romantică, ca în miniaturile timpurii, ea se distingea printr-un simț al spațiului clar exprimat și o desemnare clară a peisajului; impresia generală a acestei școli, datorată nu numai netedei armonioase a liniilor, ci și efectelor puternice, adesea neobișnuite de iluminare, este amintită mai mult decât detaliile pitorești Maestrul său principal Albrecht Altdorfer (circa - ), alături de care ne-au prezentat Wilhelm Schmidt și Friedländer, deși nu este o figură foarte remarcabilă, aparține, totuși, prin originalitatea sa germană celor mai atrăgători maeștri ai acestui timp Deja într-un mic peisaj cu o familie de satiri în la Berlin și St George din , o stare de spirit peisagistică predomină la München Ele sunt urmate de o serie de desene concepute poetic, dar oarecum grosolan executate, mai pitorești decât solide în desen, care, așa cum spune Friedländer, descriu evenimentele mai degrabă ca stări decât ca incidente Între și Altdorfer a încercat să abordeze un desen mai plastic și un stil narativ mai definit al lui Dürer, cu care el, după Schmidt și Rettinger a participat nu numai la realizarea de desene pentru marginile cărții de rugăciuni a lui Maximilian (mai exact în partea care aparține bibliotecii orașului din Besançon), ci și la serii mari de gravuri în lemn Picturile sale în ulei care datează din această perioadă, însă, nu seamănă deloc cu Dürer, ci sunt lucrări complet independente În cinci tablouri cu legenda Sf Quirina, dintre care trei aparțin Muzeului German și două Academiei Siena, acțiunea este sporită de efectele amenințătoare ale luminii Între și Altdorfer este mai calm și mai prozaic Până în , nobila „Anunțare” a Galeriei Weber din Hamburg aparține, până în grațioasa „Susanna” a Pinacoteca din München Cu toate acestea, sunt și mai originale picturi precum „Bătălia lui Alexandru” ( ), aranjată spectaculos, cu multe figuri din München și eleganta și fantastica „Nașterea Fecioarei” ( ) din Augsburg, transferând acest eveniment într-un soare încăpere udată ca o biserică, în înălțimea căreia dansează îngerii Peisajul mic de pădure al Pinacoteca din München, cu vedere la lac și la munții albaștri, este primul tablou cu adevărat peisaj din arta germană În domeniul gravurii în lemn, Altdorfer, într-o singură foaie mare cu Madona, este principalul maestru al gravurii în lemn colorate, care folosește imprimarea cu vopsea prin mai multe scânduri, iar ca gravor pe cupru, aparține „maeștrilor mai mici” De remarcat sunt gravurile de tipuri populare, cum ar fi toboșarul, flautistul, bannermanul și zece peisaje gravate în care apare din nou ca un pionier al izolării independente a acestei industrii Cel mai important adept al lui Altdorfer a fost Wolf Huber de Feldkirch (activ între și ), a cărui personalitate a reieșit și mai clar în scrierile lui Voss și Riggenbach decât în cea a lui Wilhelm Schmidt Anterior, era cunoscut doar pentru desenele sale intime și în același timp maiestuoase ale peisajelor, care se întâlnesc în toate mari colecții germane și din unele gravuri în lemn, dintre care Răstignirea cu Hristos în mișcare angoasă, cu Ioan la picioare și Maria la oarecare distanță, este un exemplu exemplar al armoniei peisajului și a figurilor umane care se mișcă în el, cu iluminare plin de efecte magice Din moment ce Schmidt l-a recunoscut drept autorul frumoasei Plângeri asupra lui Hristos în biserica parohială din Feldkirch, a devenit posibil să i se atribuie și alte picturi, de exemplu, instalarea Crucii, marcată de grosolănia vieții populare, și Alegoria Crucii, plină de spațiu în Muzeul Curții din Viena Michael Ostendorfer (d ) este mai uscat; Pinacothek din München deține o imagine apocaliptică a operei sale, Schleisheim - Nailed to the Cross, Budapesta - Judith Melchior Fezelein Un maestru înrudit, care a murit în la Ingolstadt, a fost Melchior Feselein (o monografie despre el de Georg M Richter), care a finalizat două imagini mai puțin disecate artistic ale asediului din Pinakothek din München, în conformitate cu Bătălia lui Alexander Altdorfer A început, se pare, cu Sheifelin, pentru a trece la Huber și stilul dunărean în picturile ulterioare Stilul peisagistic al lui Altdorfer trăiește în gravurile pe cupru ale lui Augustin Giersvogel și Hans Sebald Lautenzack ( - ), care și-au încheiat amândoi zilele la Viena, capitala Dunării Elevul lui Barthel Begam din München a fost Ludwig Refinger, italianul contondent în Marche Curtia ( ) din Pinakothek, între și potrivit lui Basserman-Jordan, care a participat ca asistent al maeștrilor italieni la decorarea unei noi reședințe în Landsgut La sud-estul Munchenului, picturile școlii Intal, precum Sebastian Scheel, și ale școlii Pustertal, precum Andrei Koller la Ferdinandeum din Innsbruck, se remarcă prin desenul plastic al figurilor mantevian și prin preocuparea pentru efecte de iluminare a naturii montane, care face parte din ele Pe de altă parte, la fel ca în secolul al XV-lea cu Mulcher, așa și acum, cu Hans Mahler din Ulm, școala șvabă din Tirol devine o bază fermă, așa cum vom vedea mai jos Pictura șvabă din prima jumătate a secolului al XVI-lea se deosebește de pictura de la Nürnberg printr-o netezime mai calmă a liniilor, o mai mare moliciune a scrisului și un mai mare rafinament al culorilor În caracter, este mai aproape de pictura italiană, deși influențele directe italiene din ea nu sunt la fel de vizibile ca la Nürnberg În școala din Ulm din Zeblom, maestrul timpului de tranziție este menționat anterior Bernhard Striegel, ale cărui imagini bisericești, cu splendoarea culorilor bogate pe fond auriu, se află în trăsături esențiale încă pe solul secolului al XV-lea Înainte de libertatea noului secol, Strigel a crescut doar în portrete El a fost de fapt portretistul de curte al lui Maximilian Portretele expresive ale împăratului prin opera sa se află în Galeria din Viena și Pinakothek din München Portretul încă oarecum rigid al familiei imperiale din Viena este alăturat de portretele familiei Augsburg ale lui Konrad Röhlinger, pictate în la München, surprinzător de ușor și colorat Portretul lui Rehlinger însuși este, în același timp, unul dintre cele mai vechi portrete în mărime naturală Hans Mahler din Ulm a fost anterior amestecat cu Bernard Strigel Cu toate acestea, datorită investigațiilor lui Scheibler, Frimmel, Friedländer și Gluck, Mahler a revenit la istoria artei A lucrat la Schwarz din Tirol și este un portretist înrudit, dar mai sec cu Striegel De-a lungul anilor i s-au păstrat aproximativ de portrete cu bust, începând din (Dresda) până în (Münch) Cel mai faimos pictor din Ulm din perioada de glorie a secolului al XVI-lea este Martin Schaffner (circa - ) În ceea ce privește școala din care a ieșit, părerile sunt împărțite contele Pückler-Limpurg; biograful său, crede că în el se intersectează diverse influențe și își vede profesorul într-un fel asemănător cu așa-numitul „maestru al Sigmaringen” de Jörge Stocker din Ulm, care, împreună cu Schaffner, a semnat „Purtarea crucii” în pe unul dintre altarele Adunării de la Sigmaringen Schaffner, în orice caz, nu a fost o figură independentă, dar faptul că a împrumutat ocazional unul sau altul motiv din gravurile lui Dürer nu îl face încă un maestru franconian, mai degrabă este un maestru pur șvab Tablouri din timpurile sale timpurii, cum ar fi „Adorarea magilor” din Muzeul German, au fost pictate în spiritul secolului al XV-lea Picturile Patimilor Domnului ( ) din Augsburg și Schleisheim sunt deja mai blânde, chiar mai libere și mai frumoase în culorile ușii lui altar cu Sfânta Familie ( ) din Catedrala din Ulm În culmea lucrării sale, Schaffner stă în patru aripi mari ( ) ale Pinacoteca din München cu compoziții din Buna Vestire, Intrarea în Templu, Pogorârea Duhului Sfânt asupra Apostolilor și Adormirea Maicii Domnului, scrise fără animație externă sau internă, dar plăcut ca tip, în compoziție elegantă și culori estompate Orez Sfânta Familie ( ) Dezvoltarea artei în Augsburg Versatilă și mai magnifică decât la Ulm, pictura dezvoltată în orașul imperial Augsburg, mai bogată în forțe spirituale, miniaturi și gravuri în lemn odată cu ea a fost de mare folos și în bogatul oraș de comerț șvab, dar gravura pe cupru nu a prins rădăcini aici, în contrast cu Nürnberg Familiile artistice Burgkmair și Holbein au înflorit în Augsburg Humpold Giltlinger (m ) și Ulrich Apt (m ) au lucrat intens alături de ei, așa cum se poate vedea din lucrările lui Haack și Alfr Schmidt, care s-a opus lui V Schmidt, dar nu s-a dezvoltat în personalități artistice mai clare Aparent, poate fi considerat de încredere că Apt este maestrul excelentei Răstigniri a Galeriei Augsburg, atribuită anterior lui Altdorfer Toman Burgkmair (d ), din care nu a supraviețuit nici măcar un tablou deținut autentic, a fost tatăl și profesorul lui Hans Burgkmair cel Bătrân ( – ), căruia Voltmann, Muther și Alfred Schmid i-au dedicat lucrări mărețe Cel mai bun pe care Burgkmair l-ar putea oferi, el, ca și Dürer, datorează școlii Schongauer din Alsacia și călătoriilor sale italiene, dar mai ales, ca și Dürer, trăsătura lui caracteristică de a primi impresii, de a transmite formele și puterea combinațiilor colorate Activitatea sa artistică, cu excepția portretelor timpurii, începe cu „Bazilica” din Galeria Augsburg Călugării mănăstirii Sf Catherine a fost instruită să scrie în galerie șapte principale bisericile Romei, cu o vizită la care a fost asociată dezlegarea păcatelor Trei picturi au fost realizate de Hans Burgkmair, două de bătrânul Hans Holbein; al șaselea, cu două bazilici, aparține unui maestru necunoscut Weiss-Liebersdorf a dat cea mai detaliată evaluare a acestor picturi Câmpurile lor superioare cu arcade de lancet sunt ocupate în mare parte de scene ale Patimilor Domnului, dedesubt sunt bazilici de tip arbitrar În plus, câmpurile acestor picturi, închise în rame gotice târzii, sunt decorate cu evenimente din viața sfinților În , Burgkmair a pictat Bazilica Sf Petru, în fața căreia figura expresivă a apostolului suprem stă pe un tron, în bazilica din Lateran pe un fundal peisagistic, remarcabil ca dispoziție, în un tablou înfățișând Bazilica Santa Croce, pe marginile căreia viata Sf Ursula Siluetele zvelte, cu fruntea inalta, neteda, sprancenele arcuite si gura bine definita sunt foarte potrivite pentru lipsa de profunzime de perspectiva a acestor tablouri, scrise pe un ton maroniu, bogat decorate cu auriu Imaginea porții jubileului de aur din anul din Catedrala Sf Petra oferă pentru prima dată o adevărată renaștere într-un tablou german Renașterea și goticul târziu s-au combinat încă din în faimoasa pictură a Galeriei Autsburg, care îi înfățișează pe Iisus Hristos și pe Fecioara Maria așezați în ceruri cu coroane pe cap, imagini blânde și sincere Între și urmate de Madonele Burgkmair din muzeele germane și din Berlin, mature, proaspete în culori, lucrări impregnate de forme renascentiste A realizat apoi picturi murale în diferite case Fugger din Augsburg, care au supraviețuit doar în rămășițe nesemnificative și abia din se regăsesc picturi de șevalet ale operei sale În John on Patmos ( ) din München, starea spirituală este perfect îmbinată cu starea peisajului Orez Bătălia lui Alexandru Crucificare dramatică ( ) a galeriei Augsburg și magnifica Madona ( ) Muzeul Provincial din Hanovra strălucește cu culori profunde Ultimele sale picturi în ulei ( ) par mai grele ca formă, precum „Bătălia de la Cannes”, respectiv pictată „Bătălia lui Alexandru” de Altdorfer la Augsburg, și un portret de rău augur la Viena, reprezentând artistul și soția sa, reflectat într-un oglindă cu capete moarte Alături de activitatea lui Burgkmair în domeniul picturii, a fost și lucrarea sa la gravuri în lemn, care arată în el fie un povestitor distractiv, fie un povestitor dramatic Madona de la fereastră din perioada timpurie respiră starea de spirit intima nordică, Moartea ucigașă a timpului mai bun ( ) este cea mai dramatică din întreaga serie de picturi cu moartea, precum și una dintre cele mai timpurii gravuri în clarobscur, așa cum știe istoria artei Dintre numeroasele gravuri ale lui Burgkmair pe lemn de fag, cele mai importante aparțin lucrărilor împăratului Maximilian și au fost publicate de Shestag, Kmelarts, Laschitzer și Frimmel Pentru cronica poetică „Darul drag” („Teuredank”) Burgkmair a dat aproximativ foi, pentru „Regele alb” („Weisskunig”), un roman în proză, peste , pentru procesiunea triumfală de file, reprezentând bucurie solemnă A pictat doar de foi de strămoși El transmite cu grație și claritate întâmplări simple, iar sărbătorile și sărbătorile sunt bogate și pline de viață Siluetele lui zvelte se mișcă foarte natural Fețele bărbaților săi sunt osoase, cu ochi adânciți, în timp ce fețele femeilor și băieților sunt mai moi și mai rotunjite Hans Burgkmair cel Bătrân nu este un maestru deosebit de profund și pasionat, ci vesel, proaspăt și sincer în sentiment și excelent în tehnicile decorative, strâns legat de istoria Renașterii germane Orez Madona la fereastră Între urmașii săi, fiul său Hans Burgkmair cel mic (între - ) și Leonhard Beck ( - ) au fost gravorii în lemn preferați, Beck a desenat toate plăcile „Sfinții austrieci”, de gravuri în lemn pentru „Darul drag”, de coli pentru „Regele Alb” și destul de mult pentru procesiunea triumfală Printre cei mai versatili adepți ai lui Burgkmair se numără doi Yerg Brey, dintre care tatăl a murit în și fiul în G A Schmid, W Schmidt, Styassny, Dörngefer, Dodgson s-au angajat în determinarea picturilor și gravurilor lor nu deosebit de fin realizate și, într-o lucrare comună, Rettinger Picturi celebre Breev, de exemplu, Madona din în Muzeul Împăratului Friedrich, la Kaufmann din Berlin, în Muzeul Curții din Viena, ușile de orgă ale Bisericii Sf Anna din Augsburg, Altarul Sf Ursulele din Galeria Dresda și Bătălia de la Sama din Galeria Augsburg îi aparțin bătrânului Bray Dintre lucrările celor mai tineri se cunosc doar gravuri în lemn și miniaturi În cele din urmă, sub influența lui Burgkmair, precum și a lui Holbein, Christoph Amberger (circa - ) s-a dezvoltat, dând picturii din Augsburg o amprentă italiană mai clară din a doua jumătate a secolului al XVI-lea Woltmann și apoi Gaasler s-au ocupat de asta foarte amănunțit Se pare că Amberger a fost în Veneția în anii Influența coloriștilor Veneției în secolul al XVI-lea l-a făcut cel mai bogat și mai fluid pictor german al timpului său Cu un portret în lungime completă al unui cuplu căsătorit din la Viena (frumos portret de piept al lui Anton Welser din ), baronul Welser din München începe o serie de portrete pictate liber, izbitor de asemănătoare, frumoase la culoare, dar nu profunde în expresie, căruia îi datorează faima Cele mai mature sunt portretele împăratului Carol V și Sebastian Münster la Berlin, Wilhelm Merz și Afra Röhm în Maximilianeum din Augsburg, Hieronymus Sulzer și soția sa din Gotha, Christoph Baumgarten și Martin Weiss la Viena Cel mai bun altar, în comparație cu care picturile sale din biserica Sf Annas par pompos, împodobește Catedrala din Augsburg Cu toată blândețea culorilor sale, plină de strălucire ideală, acest tablou în trei părți cu Fecioara Maria în mijloc își păstrează încă în figurile sale sincere și directe și înfruntă unele trăsături ale bunului artist din Augsburg Principalii maeștri ai familiei de pictori Holbein, care a înflorit la Augsburg alături de Burgkmairs, au fost Hans Holbein cel Bătrân (d ) și Hans Holbein cel Tânăr ( - ); fratele mai mare Sigmund și fratele mai mic Ambrozie erau și ei pictori Se presupunea că Hans Holbein cel Bătrân s-a născut în jurul anului Afirmația lui Stedgner, bazată pe date de arhivă, dar departe de a fi incontestabilă, că nu ar fi putut fi născut mai devreme de , nu o putem considera în niciun fel respinsă de obiecțiile lui Schmid și Glaser, noii săi biografi În orice caz, ar fi prea devreme să considerăm anul nașterii sale ca fiind Cu cine a studiat, unde a plecat să hoinărească, nu știm, dar suntem convinși că influențele olandeze și alsaciene se intersectează cu proprietățile sale șvabe Deja în , Hans Holbein cel Bătrân era un tânăr maestru gata făcut în cele patru aripi ale altarului certificat Weingarten al Catedralei din Augsburg „Jertfa lui Ioachim” și „Nașterea Fecioarei” au loc sub un cer albastru natural, iar „Intrarea în Templu” și „Prezentarea” sunt încă sub auriu Tipurile vechi sunt redate în stilul gotic târziu, în exterior încă forțate și nu libere, ci în interior cu adâncime și mișcare Vopselele folosite pitoresc sunt aduse la unitate și ard cu toată forța luminii Altarul Sf Afra de la Muzeul Basel ( ) se află încă pe același teren În a fost pictată o mică Madonă în stil gotic târziu pe un fundal auriu al Muzeului German; concomitent, a apărut prima „Basilica” Santa Maria Maggiore a Galeriei Augsburg, medievală ca compoziție și scrisă neuniform Ceva mai târziu, se pare, a doua sa Madonă, mai pitorească a Muzeului German, a fost pictată pe un fundal de aur, cu un curcubeu și cu o inscripție, despre care vechea întrebare a apărut din nou, rezolvată diferit de Daniel Burkgardt și Alfred Schmid: referiți-vă la Hans Holbein, așa cum acceptăm noi, sau la Sigmund, atunci asistentul său șef Glaser consideră că această problemă nu a fost încă clarificată Hans Holbein cel Bătrân În jurul anilor și îl întâlnim pe Hans Holbein cel Bătrân la Frankfurt pe Main în Kaisheim, unde i s-au încredințat mari ordine bisericești Picturile sale grosiere, dar pline de expresie din Frankfurt, se află în muzeul orașului și în biserica Sf Leonard la Frankfurt Altarul Kaisheim cu opt scânduri ale Patimilor lui Hristos și alte șapte cu scene din viața Mariei aparține Pinacoteca din München Doar patru tablouri din această serie, Prezentarea, Circumcizia, Adorarea Magilor și Adormirea Maicii Domnului, arată puterea pensulei maestrului și promit succes în continuare cu adevărul maiestuos al vieții, exprimat în fermecătoarea sa femeie și tipică figuri masculine Maestrul s-a întors la Augsburg în Schimbarea la Față din (Tripticul Walther) din Augsburg și Altarul Pasional pictat cu minerale din Donaueschingen ( - ) dezvăluie colaborarea unor mâini tovarășe mai puțin iscusite Ultimul tablou gotic târziu al bătrânului Holbein, care a ajuns până la vremea noastră, este marea „Bazilica” Sf Paul ( ) din Galeria Augsburg, în care îl recunoaștem din nou pe autorul picturilor timpurii amintite ale Catedralei din Augsburg, un adevărat pictor, dar la un nivel superior Cât de talentat a separat Predica Sf Pavel din Tăierea Capului Apostolului, aflat în prim plan, după figura unei femei așezate pe un scaun cu spatele la privitor Cu toată compoziția învechită, cât de proaspăt arată în vremurile moderne o libertate uriașă în execuția detaliilor și o unitate mai rafinată în combinația de culori! Trecerea către cel mai liber timp al lui Holbein este indicată și de celebrele sale desene în creion argintiu Unii dintre ei, probabil, îi aparțin fratelui său Sigmund Holbein Cele mai multe se află în sălile de tipărire din Berlin și Copenhaga, în Muzeul din Basel și în Biblioteca Bamberg Acestea sunt portrete și studii ale capetelor unor oameni celebri și ale cetățenilor obișnuiți, surprinse și fixate cu o forță și o inmediație uimitoare În jurul anului , Hans Holbein cel Bătrân, aparent sedus de Burgkmair, apare deja ca un viitor pictor renascentist În cele patru picturi în lemn ale Galeriei Augsburg, reprezentând Sf Ana cu Maica Domnului și Pruncul, Răstignirea Sf Petru, Minunea Sf Ulrich și tăierea capului Sf Catherine, alături de ornamentația uscată renascentistă a părților superioare, este vizibilă o rotunjire deliberată a formelor Progrese suplimentare în această privință ne arată faimosul altar al Sf Sebastian la München Peisajul în stil renascentist, pictat, se remarcă prin puritatea și claritatea sa, figura golului Sebastian, deși nu ireproșabilă din punct de vedere anatomic, este modelată larg și blând Cerșetorii de la picioarele nobilei figuri Sf Elizabeth în partea dreaptă a imaginii La trei ani de la șederea maestrului în Alsacia, în , a apărut „Sursa vieții” a Palatului de la Lisabona Din moment ce Scheibler a ghicit inscripția lui Holbein cel Bătrân pe această imagine minunată, a fost considerată o lucrare ulterioară a maestrului, deoarece este un pas suplimentar în dezvoltarea altarului Sf Sebastian cu reluarea influenței olandeze Și în ciuda obiecțiilor puternice ale lui Szeemann, care i-a atribuit-o lui Hans Holbein cel Tânăr, insistăm asupra împrumuturilor sale din Augsburg și Netherlandish Datorită acestor picturi ulterioare, Hans Holbein nu aparține dezvoltării stilului lui Zeitblom, ci al lui Burgkmair Fiii săi, Ambrozie și Hans, primul fiind cel mai mare, s-au mutat la Basel în jurul anului , unde au devenit asistenți ai celebrului pictor alsacian Hans Gerbster Ambrozie s-a alăturat atelierului în , în a primit dreptul de cetățenie la Basel, iar Hans Holbein cel Tânăr abia în a devenit maestru, iar în cetățean Ambrose Holbein s-a angajat pentru prima dată de la vânzătorii de cărți din Basel ca desenator pentru gravuri în lemn În urma lui Woltmann, Alfred Schmid a selectat ilustrațiile cărților sale dintre cele ale fratelui său, iar Eduard Gies, în , cu sârguință și-a adunat portretele în uleiuri, atribuite anterior tatălui său sau celebrului său frate Judecând după legenda unui portret în bust al unui tânăr sub un magnific arc renascentist din Ermitaj din Sankt Petersburg, câteva portrete ale Muzeului din Basel, cum ar fi Hans Herbster, și un frumos portret al unui tânăr în în Darmstadt Galeria, trebuie să fie a lui Ambrozie, amintit pentru ultima dată în , este în toate aceste lucrări un stăruitor șvab fără puterea de pătrundere a fratelui său Adevăratul mare maestru al școlii șvabe din secolul al XVI-lea și, de asemenea, unul dintre cei mai mari artiști ai tuturor timpurilor și popoarelor, a fost Hans Holbein cel Tânăr (din până în ), ale cărui vechi biografii scrise de Veltmann, Vornum și Mantz nu au a fost încă depășit Gies, Fegelin, Tzahn și W Schmidt au luat parte la studiile anterioare despre Holbein împreună cu Woltmann; Cele mai recente cercetări despre Holbein aparțin în principal lui A Schmidt și P Ganz Arta lui Holbein este la fel de germană ca și a lui Dürer Dacă, totuși, Dürer și Holbein par aproape opuse, acest lucru se datorează nu numai diferenței de temperamente, nu doar vechii diferențe dintre arta de la Nürnberg și Augsburg, ci și diferenței de timp Într-adevăr, Holbein a supt cu laptele mamei acel limbaj mai perfect al formelor, cunoașterii perspectivei și înțelegerii Renașterii, pe care Dürer l-a căutat toată viața Formele renascentiste au fost comune în Germania în exemple atât de numeroase încât abia a fost necesar să călătorești în Italia pentru a le cunoaște, cel puțin în adaptarea germană, în care și Holbein le-a folosit subtil Până în Holbein a lucrat în orașul natal Augsburg, apoi până în la Basel, până în la Lucerna, până în din nou la Basel, până în la Londra În - a fost din nou la Basel, iar din până în din nou la Londra, unde s-a bucurat de mare onoare ca pictor de curte al lui Henric al VIII-lea Dacă a vizitat Italia, după cum au subliniat recent cu certitudine Daniel Burkgardt și Paul Ganz, atunci abia între și din Lucerna, El cu siguranță nu a pătruns mai departe decât Italia de sus El a preluat și a supus prelucrărilor ulterioare doar fundalurile arhitecturale ale picturii italiene superioare Desigur, Holbein nu a avut profunzimea spiritului lui Dürer Dar poseda darul celei mai acute observații, ceea ce l-a făcut cel mai mare portretist și mare satiric; avea o fantezie decorativă neobișnuit de ușoară, ceea ce l-a făcut cel mai mare pictor de pereți german și un maestru major în domeniul producției artistice, iar plinătatea senină a căldurii inimii era evidentă mai ales în picturile sale de măiestrie de șevalet Tehnica sa de pictură îmbunătățită transmite relief colorat prin tonuri naturale, fără prea multe schimbări în iluminarea lor Desenele supraviețuitoare, gravurile în lemn și gravurile din metal pentru a decora cărțile ar fi fost suficiente pentru a-i asigura nemurirea Lucrările proaspete ale tinereții lui Holbein sunt Carrying the Cross în Karlsruhe, atribuită lui de Lübke, și desene cu cadru tineresc încântător pentru un exemplar din Lauda nebuniei de către Erasmus ( ) la Muzeul din Basel; există, de asemenea, portrete vii ale Burgomasterului Meyer și soția sa ( ) pe un cer albastru, introduse în rame aurite în stilul Renașterii, și imagini cu bust aproximativ natural ale lui Adam și Eva goi ( ), ale căror frunți înalte pentru o lungă perioadă de timp timpul a rămas tipic figurilor biblice ale lui Holbein În Lucerna Holbein după a decorat casa lui Gergenstein din Schulteis cu picturi murale, publicate de Liebenau din exemplare vechi Pe pereții exteriori, disecați în pitoresc (nu în relief), era înfățișat triumful lui Cezar, iar în interior erau imagini creștine și picturi populare, în genul Fântânii Tineretului Revenit la Basel, maestrul și-a desfășurat din plin forța tinerească ( - ), mai întâi în portrete Așa sunt portretul expresiv al bustului de profil al lui Boniface Amerbach ( ) al Muzeului din Basel, trei portrete pictate în mod similar ale lui Erasmus ( ) în Castelul Longford, în Luvru și în Muzeul Basel și două pitorești, cu căldură portretul vitrificat al unei curtezane care purta porecla „Corinthian Laisa” ( ) din aceeași colecție Unele dintre picturile de șevalet religioase din acest timp arată, de asemenea, o mișcare înainte notabilă Transmiterea patetică a compozițiilor obișnuite și lățimea maiestuoasă a formelor depășesc toate lucrările anterioare ale lui Holbein din opt picturi ale Patimilor lui Hristos la Basel, placa de jos pentru care, probabil, a fost faimosul, izbitor în transmiterea fidelă a morții și a Trupului scris uluitor lui Hristos, culcat pe spate ( ) Trupul lui Hristos, cu gura deschisă și părul dat pe spate, întins pe spate, este un miracol pozitiv al redării naturaliste a trupului mort Și mai mature sunt marile Madone din Holbein: pictura ( ) a Muzeului Solothurn, impregnată de un sentiment calm, cu adevărat uman, o reprezintă pe Maica Domnului dintre Sfinții Ursus și Gheorghe, și celebra Madona a Burgomaster Meyer ( ) în Dormstadt, al cărui original a fost înainte de studiile lui Zahn, Woltmann, Beiersdorfer și autorului Această carte a fost considerată o copie frumoasă, ușor modificată, a Galeriei Dresda Primăria, care a rămas în catolicism, a instruit să se picteze pe el însuși și pe familia sa în genunchi la picioarele Fecioarei Maria, stând într-o nișă în stil renascentist, privind cu afecțiune în jos, încoronată cu o coroană, care îmbrățișează cu blândețe un copil gol pentru sine Madonna este prima reprezentare a unei mame germane blânde și blonde Cei șase membri ai familiei sunt portrete de o putere și adevăr uimitoare și sunt inspirați în interior de un sentiment religios intim Surprinzător este netezimea modelării simple a capetelor și a mâinilor, materialitatea tactilă a transferului covorului și rochiilor, precum și legătura dintre adevărul cel mai imediat al vieții cu suflarea păcii și liniștii divine care pătrunde în imagine Din activitatea simultană a lui Holbein, ca pictor de fațade de la Basel, au supraviețuit doar proiecte, de exemplu, o copie de muzeu din proiectul original „Casa dansurilor”, pe care s-a adăugat o friză cu un dans țărănesc strălucitor la galeriile pitorești și lojele Dar cele mai importante picturi murale ale lui Holbein au împodobit noua mare cameră a consiliului din Basel Pe lângă câteva rămășițe prost conservate ale picturii, la noi au ajuns câteva modele originale și copii din muzeul local Schmid, însă, a reușit să restaureze totul vizual Majoritatea picturilor care au servit la decorarea pereților ( ) aparțin timpului de dinainte de plecarea lui Holbein în Anglia Prototipurile indiferente ale lumii antice erau plasate printre galerii și piețe frumoase cu priveliști pe distanțe mari Foita de aur dădea sensurilor giratorii un adevărat strălucire de aur „Încercări” simultane ale lui Holbein pentru a realiza picturi pe sticlă pentru casele orășenilor au fost descrise de Ganz Fundalurile vechi de covoare elegante ale geamurilor s-au transformat treptat în peisaje Stemele au început să fie din ce în ce mai plasate între landsknechts care țineau scuturi, Holbein a știut însă să facă concesii cel puțin aparente vechiului stil plat Muzeul din Basel și Cabinetul de Tipărituri din Berlin dețin cele mai bune proiecte de acest gen ale lui Holbein gravuri Holbein În această perioadă, activitatea lui Holbein în domeniul gravurii pe lemn și pe metal pentru industria tipografică de la Basel a fost și ea neobișnuit de bogată Între și Hans Lützelburger, întemeietorul „gravurii fine”, a gravat pe lemn desenele lui Holbein pentru Vechiul Testament, care reproduc în mod viu și liber evenimente celebre cu cât mai puține figuri, precum și celebrele picturi ale „Moartei”, care aparțin cele mai interesante creații de gravuri în lemn germane Terminate de un alt maestru, ambele serii au fost lansate abia după moartea lui Lützelburger în Cele patruzeci de tablouri „Moarte”, desemnate prin denumirea incorectă „Dansul morții”, reprezintă tot felul de situații în care sunt loviți reprezentanți ai tuturor claselor prin moarte Există un abis de umor satiric investit aici Fiecare frunză dă impresia unei drame speciale Limbajul formei acestor gravuri în lemn devine în mod clar mai general În prima sa epocă engleză ( - ) Holbein a scris aproape exclusiv portrete Deja numeroase, pictate ușor, portrete în cretă sau cărbune, dintre care sunt la Windsor, arată încrederea uimitoare a ochiului și a mâinii sale Dintre numeroasele portrete cu pictură în ulei realizate de Holbein în acest moment, după pierderea unui mare portret de familie al lui Thomas More, ar trebui să subliniem în special portretele lui Sir Henry Guildford la Windsor și ale Arhiepiscopului de Canterbury la Lambert House, pictate cu un simț artistic rafinat și se distinge prin tot farmecul picturii sale solide și blânde, iar apoi pe portrete, astronomul Kretzer la Munchen, omul cu sulul din Madrid și talentatul portret dublu al lui Thomas Godsalve cu fiul său în Dresda Orez Tabloul „Dansul morții” În timpul celui de-al treilea ședere la Basel ( - ), Holbein a pictat în același mod un portret al familiei sale la Muzeul din Basel, iar apoi a obținut faima ca cel mai mare pictor de pereți german, terminând decorarea pereților sălii consiliului cu două uriașe compoziţii „Mânia lui Roboam” păstrate în schiţe originale şi Saul înaintea lui Samuel Compoziția închisă maiestuoasă este combinată în ele cu un mod independent de a prezenta figuri individuale Pic Saul înaintea lui Samuel În ultima sa perioadă londoneză ( - ) Holbein a executat la „Steel Yard”, bursa germană din Londra, două fresce celebre, din păcate pierdute, înfățișând bogăția și sărăcia, și, în același timp, s-a dezvoltat în cel mai puternic portretist de această parte din Alpi Modelarea și colorarea lui au devenit mai sigure, mai simple și mai veridice, veridicitatea artistică incoruptibilă cu care a transmis toată înalta societate a Londrei a devenit din ce în ce mai izbitoare De un sentiment personal mai cald sunt portretele lui Deryck Bourne la Windsor și Brânzarul șoimului de la Haga Majoritatea fețelor ilustrate își exprimă caracterul inerent cu o libertate uimitoare, ca și cum ar fi complet nepreocupate de mediul înconjurător Cu miniaturile sale portrete, precum Henry al VIII-lea la Althorn și Catherine Howard la Windsor, Holbein a contribuit foarte mult la dezvoltarea acestei noi ramuri artistice, care a păstrat numele vechilor portrete de carte Alături de cei mai mari portretiști italieni, dar ca german în manieră, a devenit datorită grupului mare de portrete al lui Henric al VIII-lea cu Jane Seymour și părinții săi, care, din păcate, a ars împreună cu palatul din Whitehall Cu pictura sa cu prezentarea brevetului regelui Henric al VIII-lea la Guild of Surgeons, deși finalizată de elevii săi mai slabi și păstrată în Barber's Hall din Londra, el a indicat o nouă modalitate de a descrie acele bresle din nord, care erau preferate de către olandeză din secolul al XVII-lea Ca portrete duble în mărime naturală, bine-pictați „Doi trimiși” de la Galeria Națională din Londra sunt bine-cunoscute Cele mai remarcabile sunt portretele lucrării recente a lui Holbein din ciclul deja menționat „Curtea de oțel” cu un mediu cotidian complex, de exemplu, portretele unor aurari din Windsor și ale lui Georg Gisse din Berlin și ale curtenilor - portretele lui Jane Seymour la Viena, Anna Kleve la Luvru, Ducele de Norfolk la Windsor, Sir Richard Southwell la Uffizi și Sir Charles Morette la Dresda LA Ultima poză evidențiază în mod izbitor ultimul stil al lui Holbein, claritatea rece a tonurilor corporale îmbinate cu sârguință fără umbre, tonurile larg și libere ale hainelor, redarea simplă, „lapidară” a unei personalități complexe De la desenele sale încântătoare pentru industria de artă până la cele mai puternice portrete și cele mai frumoase fresce, firul care leagă toate lucrările variate ale lui Holbein este aceeași, nemiloasă acuratețe a observației și perfecțiunea tehnică Marea personalitate artistică a lui Holbein se estompează în fundal în toate lucrările sale și, prin urmare, sunt la fel de înțelese în sine ca și operele naturii Maeștri germani nemarcați Odată cu Holbein, în Elveția germană, a cărei pictură din secolul al XVII-lea a dat conceptul de Gendke, au înflorit o serie de maeștri mai puțin semnificativi, în ale căror lucrări întâlnim constant urme ale lui Schongauer, Dürer și Holbein Pictura de fațadă, pictura pe sticlă și sculptura pe lemn de fag se dezvoltă acum cel mai semnificativ; conținutul lor este în primul rând și iese în prim-plan scene din viața landsknechtilor și a săracilor rătăcitori La Basel, după Hans Herbster (aproximativ - ), care a aparținut probabil școlii lui Schongauer, se remarcă Urs Graf din Solothurn (circa - ), care s-a dezvoltat într-un desenator prolific pentru gravuri în lemn și geamuri Schongauer și Dürer Deja desenele sale vioi și cu încredere ale colecției Basel arată că s-a mișcat în cercurile vieții militare și printre femeile nechibzuite, pe care le-a portretizat cu o prospețime și o plauzibilitate incomparabile Nicolae Manuel din Berna, poreclit Deutsch ( - ), a descris astfel de subiecte cu o mare noblețe morală Artist, poet, militar și om de stat, a fost în esență pictor Cea mai faimoasă lucrare a sa, Dansul morții ( - ), este o frescă din grădina unei mănăstiri dominicane din Berna În ferestrele sale cu steme din holul primăriei din Basel, este un pictor pe sticlă cu mare putere a culorii Dintre tablourile pictate cu vopsele în ulei, micul „Tăierea capului lui Ioan Botezătorul” atrage prin starea sa un peisaj puternic în culori, iar propriul său portret din Berna este o animație subtilă Aspectele cele mai caracteristice ale acesteia sunt arătate și de desene din viața landsknechts-ului păstrate în diverse colecții, adesea pe fond colorat și acoperite cu văruială, limbajul formelor cărora, cu o observație grosieră, oarecum superficială, se apropie uneori de maniera lui Holbein Pic Tăierea capului lui Ioan Botezătorul Maestrul-șef de la Zurich al acestei epoci, Hans Ley (circa - ), este unul dintre cei mai importanți pictori elvețieni cu medii minunate peisagistice, datorită studiilor lui Daniel Burkgardt și Gendke Muzeele din Zurich și Basel păstrează picturi ale operei sale cu conținut creștin și mitologic cu peisaje alpine pline de dispoziție Portretele lui sunt uscate Cu toate acestea, portretele conaționalului său mai tânăr Hans Asper ( - ) și ale Baselului Hans Klauber ( - ), care au trăit în a doua jumătate a secolului, au transformat stilul lui Holbein, deși nu într-un italian academic, ci într-un un stil artizanal-filistin la scară mică De la Basel, în josul Rinului, în regiunea Mainz, de unde a venit și Memling, îl întâlnim pe marele Matthias Grunewald (d circa ), care, alături de Dürer și Holbein, a urmat o direcție nouă, originală în pictură, o blândă , clarobscurul topitor al viziunii spirituale interioare, pictura pasională de starea de spirit născută dintr-un vis religios, arta fantastică visătoare hrănită de viziuni cerești Deja Zandrart, un istoric de artă german din secolul al XVII-lea, l-a numit un „maestru admirabil, de înaltă clasă” și un „Correggio german” Grunewald a revenit la arta germană doar datorită lui Veltman, Eisenman, G A Schmid și Riffel Bock, care l-a studiat și pe maestru, Schmid și Friedlander, nu întotdeauna îi ceartă în mod convingător, cu toate acestea, cei mai de încredere lideri din munca sa Nu este complet clar din ce mediu artistic provine Grunewald Cel mai probabil, presupunerea lui Schmid este că s-a născut abia în jurul anului , iar în a fost elevul lui Hans Holbein cel Bătrân la Frankfurt Apoi, sub influența bogatei picturi din Rinul Superior și Mijlociu din secolul al XV-lea, s-a dezvoltat rapid într-un maestru independent, unic Pic „Bajocorirea lui Hristos” ( ) Împreună cu Braune, se poate indica „The Mocking of Christ” ( ) din Colecția Universității din München, ca fiind cea mai veche lucrare care a supraviețuit, în care originalitatea dezvoltării sale este deja vizibilă Mica „Răstignire” emoționantă de vis a Muzeului din Basel aparține, de asemenea, timpurii timpurii a lui Grunewald (aproximativ ) Până în , există două falduri de încredere ale muzeului orașului din Frankfurt, cu figuri expresive ale sfinților, pictate sub formă de statui de piatră gri, urmate de altarul deja început anterior al Sf Anthony de la Muzeul Colmar cu semnătură, opera sa principală, constând din trei perechi de uși ale Muzeului Colmar, descrise de Baumgarten, Fleurand și mai ales viu conturate de Bock Luate într-o mișcare plină de viață, puternic iluminate de lumina care căde deasupra capului, pe ușile fixe sunt înfățișate figuri asemănătoare unor statui ale Sfinților Antonie și Sebastian Cu o fantezie nestăpânită, Ispita Sf Anthony și vizita sa la pustnic Paul pe părțile interioare ale aripilor din mijloc; pe părțile exterioare este înfățișată venerarea Maicii Domnului, aplecându-se ușor asupra pruncului ei, așezată la porțile cerești în mijlocul unui peisaj plin de dispoziție, cu nesfârșite cete de zbor, cântând la instrumente și îngeri jubilați într-o lumină cerească înflorită care dă impresia adâncimii spațiului În Buna Vestire este multă mișcare și lumină, Învierea este înfățișată cu o viziune blândă pe părțile interioare ale aripilor laterale, iar la exterior este Răstignirea cu cele care urmează, captivantă prin dramatismul ei și batjocorind orice plasticitate a desenului, dar neîntrecut în plasticitatea sa picturală Limbajul larg și matur al formelor acestor picturi este pe alocuri real până la dezgust, tehnicile lor de pictură, care transmit chiar și părul de pe cap și din barbă cu mase moi, sunt ușoare și netede, iar localul suculent tonurile sunt peste tot tăiate și prezentate de iluminare puternică După , Grunewald a pictat un altar pentru Aschaffenburg De către Schmid pentru el includ imaginea frumoasă recent descoperită și bine studiată de Konrad Lange a Fecioarei bisericii parohiale din Stuppach și cercevea reprezentând „Fundația Bazilicii Santa Maria Maggiore” în posesia privată din Freiburg Pe la , patetic până la curbură, neglijent la desen, dar puternic în pictură, a apărut Răstignirea galeriei de artă Karlsruhe, pictată pe larg și blând Printre ultimele sale lucrări, interpretate pentru electorul Albrecht de Brandenburg în Halle, se numără pictura mare din mijloc a altarului Sf Mauritius (la Munchen), reprezentând convertirea sfântului maur într-o compoziție puternică în relief, luminată de lumina pensulei sale picturale Retabloul cu uimitoarea „Plângere peste Hristos” din biserica mănăstirii Aschaffenburg aparține și el ultimelor sale lucrări Un număr mic de lucrări de încredere ale acestui maestru remarcabil sunt suficiente pentru a oferi o idee complet clară a puternicei sale personalități artistice Hans Baldung Mai în vârstă decât Grunewald a fost Hans Baldung, supranumit Green (aproximativ ), care a ajuns la gradul de Ratman la Strasbourg, în ciuda originii sale șvabe Pe lângă Eisenman și Voltmann, Terei și Styassny au scris despre el A fost crescut pe Dürer, iar acest lucru îl afectează mai puțin decât influența mai decisivă și ulterioară a lui Grunewald Desenul lui este maiestuos de puternic, dar nu la fel de semnificativ ca al lui Dürer și mai strict decât al lui Grunewald Culoarea sa strălucește adesea cu verde strălucitor, de la care, se pare, și-a primit porecla Fantezia lui plutește printre morți și sabatul vrăjitoarelor, dar știe și să ofere subiectilor religioși o viață puternică și un patos crescând, deși oarecum superficial În desen și gravură în lemn, a perfecționat tehnica clarobscurului, folosind lumini albe pe fundaluri colorate, sau lăsând spații albe Între gravurile sale în lemn în clarobscur, Sabatul vrăjitoarelor și Hristosul răstignit, cu toate impresiile lor opuse, dezvăluie aceeași capacitate de a stăpâni formele umane și aceeași pasiune, oarecum teatrală, a mișcării Cele de desene ale sale, publicate de Terey, prezintă în forme uniforme, stricte și complexe și cu aceeași, nu întotdeauna firească ascensiune a sentimentului, subiecte atât de opuse precum Madona pe fond verde și centaurul cu cupidon, la Basel, Hristosul răstignit din și Femeia și moartea, la Berlin, Hristos în nori și Sabatul vrăjitoarelor din trei foi, în Albertina Modul în care Baldung a pictat în uleiuri în posesia deplină a forței tinerești, îi arată oarecum uscată ca formă, dar proaspătă la culoare, Adorarea Magilor din Muzeul din Berlin Cea mai bună lucrare ecleziastică a sa, căreia Baumgarten i-a dedicat o carte mică, este altarul principal ( - ) cu Încoronarea Fecioarei în partea de mijloc, scrisă într-o lumină oarecum uscată, dar fantastică Dintre „Răstignirile” sale ale muzeelor din Berlin și Basel, primul, aparent, încă reflectă influența lui Dürer, iar al doilea - Grunewald El este el însuși doar în „Chinul Sf Dorothea" din Praga Rudolfinum ( ) și "Adormirea Maicii Domnului" din Santa Maria din Capitoliul din Köln Alegorii sale, două tablouri din Basel, reprezentând „moartea sub formă de criminal”, și „Iubirea cerească și pământească” a Muzeului Stedel, două tablouri ale Muzeului din Madrid, identificate de Hark, apoi minunatul tablou „Șapte trepte de Viața” de Dr Hark în Seislitz, arată-o destul de în sfera ei Portretele separate ale lui Baldung, de exemplu, la Karlsruhe și München, dezvăluie însă o lipsă de viață interioară, de care maestrul suferă uneori În fine, artiștilor alsacieni care l-au urmărit direct pe Baldung, trebuie să lăsăm recenzii în lucrări speciale Aceștia sunt: Johann Wechtlin, care a gravat în principal cu clarobscur pe lemn, Franz Brun, și el gravor din rândul micilor maeștri, și Hans Weiditz, recunoscut de Retinger drept „maestrul lui Petrarh” Aria vastă de la nord de-a lungul Mainului nu poate opune creațiilor picturii sud-germane cu lucrări echivalente În estul nordului Germania era faimoasă pentru Lucas Cranach, maestrul care a migrat din Franconia împreună cu fiii și studenții săi În partea de mijloc a Germaniei de Nord, în Westfalia, influența lui Dürer a fost cea mai pronunțată În nord-vest, și anume pe Rinul de Jos, influența olandeză a rămas predominantă În ţinuturile săseşti de dinaintea Cranachilor şi, în acelaşi timp, în Wittenberg, sediul lor principal, nu au lipsit artiştii care au furnizat acestei zone vaste cu imagini de biserică corecte, dar totuşi meşteşugăreşti din alte oraşe, şi anume Leipzig şi Altenburg, şi pentru lor evaluare ne referim la munca Flexig La curtea lui Frederic cel Înțelept din Wittenberg, diverși artiști în vizită au jucat un rol Pictorul său de curte, începând cu , a fost Lucas Cranach cel Bătrân ( - ) din Kronach în Franconia superioară, care s-a dezvoltat într-un maestru ciudat, deși neuniform, aparent mai sub influența școlii dunărene decât a celei de la Nürnberg Încă apare tânăr la Munchen și Viena În Wittenberg, unde a fost influențat de Barbarie, a ajuns ca un maestru gata făcut Având o funcție de curte, el a primit în mod repetat titlul de om de șobolani, chiar și de burgomastru, și, alături de Luther și asociații săi, a jucat un rol remarcabil în viața spirituală a capitalei și orașului universitar din nordul Germaniei Numeroase lucrări pe care și-a pus stema, un șarpe înaripat sau le-a dat să semneze fiilor săi sau altor studenți, sunt neobișnuit de neuniforme ca demnitate Calea de a distinge între ele a fost stabilită de X Schuchardt, iar Scheibler și autorul acestei cărți i s-au alăturat În timpurile moderne, Cranach a fost studiat de Flexig, Hedwig Michaelson, Friedländer și Riffel Doar lucrările anterioare scrise de mână ale lui Cranach justifică laudele aduse lui de contemporanii săi Lucrările ulterioare au suferit din cauza măiestriei atelierului său Schimbarea rapidă a stilului în primele sale lucrări cunoscute este izbitoare Răstignirea dramatică de la Schleisheim ( ), urmată îndeaproape, dar nu precedată de Răstignirea de la Schottenstift, Viena, descoperită de Dörnhäfer, și portretul cancelarului vienez Reiss în Muzeul German ( ), lucrări care i-au fost atribuite de cunoscători precum Friedländer, Schmid, Flexig și Dodgson , stau pe un teren complet diferit de frumosul, cu semnătura sa, bogată în formă și suculentă în culori, „Odihnă în timpul zborului” ( ) a Muzeului din Berlin Peisajul de lux se armonizează în mod surprinzător de poetic cu restul sfintei familii, înconjurat de îngeri jucători Din nou, pe o bază diferită, stă „Chinul Sf Catherine” ( ) din Galeria Dresda, mai uniformă la desen, mai subțire și mai rece la culori, al cărei obloane aparține colecției Speck din Lützschen; din nou pe un alt teren se află altarul Sf Anna, dată prin promisiunea Bisericii Fecioarei Maria din Torgau de către Frederic cel Înțelept și fratele său Ioan Constantul ( - ), recunoscută recent de Riffel în altarul dobândit de Institutul Städel, deja decorat în spiritul Renașterea, cu imaginea „Sfintei Familii” și donatorilor În același timp, excelenta Venus în picioare ( ) din Sankt Petersburg are și o față cu un oval alungit, ca cel al Mariei din Berlin, cu obrajii plini și fruntea îngustă și înaltă Expresiv și individual este portretul în bust al lui Christoph Scheirl din același an al baronului Fon-Scheirl la Nürnberg Urmează maiestuosul și plin de viață altarul Mariei cu imagini ale donatorilor pe aripi din Wörlitz și Madona din Catedrala Breslau cu o dispoziție idilică a peisajului, în general, însă, cu aceleași tipuri; în , în Galeria Dresda au apărut portrete magnifice ale lui Henric cel Cuvios și ale soției sale, aproape cele mai vechi portrete individuale în lungime cunoscute până acum Costumele cu mult aur produc o impresie mai magnifică decât artistică, dar chipurile, mâinile și câinii, în observarea lor simplă și subtilă, aparțin celor mai bune exemple de pictură din acest timp Chiar mai clar decât toate aceste imagini exprimă întregul curs al dezvoltării timpurii a gravurilor pe cupru și pe lemn de Cranach, publicate de Lippmann și bine studiate de Flexig Gravuri datate pe cupru, cum ar fi ciudata „Remușcarea Sf Hrisostom” și portretele izbitoare ale bustului lui Frederic cel Înțelept și ale fratelui său, au apărut, desigur, abia în și Gravurile în lemn ale lui Cranach sunt acum indicate pentru a începe cu Răstignirile din Nu putem lua în considerare această întrebare aici Orez Logodna Sf Catherine Începând cu , schimbările de stil, precum săriturile, sunt reduse în picturile lui Cranach În , noul său tip de femeie a apărut cu un nas mic și o față inferioară, obraji mai subțiri și o frunte mai proeminentă În acest sens, „ logodna Sf Catherine” în Wörlitz și în Pest, apoi ambele Madone ale Marelui Duce de Weimar în și în catedrala din Glogau în , o imagine calmă, capricioasă a Galeriei Bamber și glorificarea Sfinților Wilibald și Walburga de către arhiepiscopul Bamber în genunchi Odată cu ultima poză, intrăm imediat în cercul „pseudo-Grunewalds”, adică picturi atribuite lui într-un moment în care nu cunoșteau nici dezvoltarea tinerească a lui Cranach, nici operele autentice ale lui Grunewald însuși Scheibler, Woltmann, Eisenman, Schmid și autorul acestei cărți deja cu un sfert de secol în urmă au apărat punctul de vedere conform căruia toate aceste picturi fac parte din lucrarea proprie a lui Cranach, parte a lucrării atelierului său, apoi, mai recent, această viziune a fost din nou apărată de Flexig și Riffel împotriva lui Janicek Acum toată lumea este de acord că unele dintre picturile din această serie, cum ar fi St Barbara și Catherine în Dresda și St Anna cu Maica Domnului și Pruncul din Berlin, lucrările scrise de mână ale lui Lucas Cranach și că cele mai multe dintre ele, în special faimosul altar din din Biserica Fecioarei Maria din Halle și ușile mari din imaginea ei, Mauritius din Munchen cu imaginea sfinților, sunt lucrările lui Grunewald însuși și tocmai a părăsit atelierul lui Cranach În majoritatea picturilor, nu numai pseudo-Grunewald, ci și în multe lucrări considerate până acum a fi opera lui Cranach, Flexig vede mâna fiului său, care a murit în „într-o tinerețe înfloritoare vârstă " Este posibil să fi pictat unele dintre aceste tablouri, dar nu putem presupune că toate tablourile atribuite lui de Fleming îi aparțin, deoarece au fost pictate de mâini diferite Unele picturi mitologice mici cu legende pot fi de fapt ale lui Hans, cum ar fi „Venus și Cupidon” din Schwerin, „Epoca de argint” din Weimar, pictate într-un spirit medieval, „Judecata de la Paris” din Copenhaga, toate din și „Apollo și Diana" la Berlin Hans a putut realiza și reprezentările simbolice ale Reformei, Căderii și Răscumpărării, dintre care cel mai vechi este la Praga și Gotha Dar, în orice caz, gravurile pe cupru ale lui Cranach din , precum „Luther Monahul” în două versiuni diferite și Cardinalul Albrecht de Brandenburg, arată că modul de gândire luteran al lui Cranach nu l-a împiedicat să scrie altare pentru cardinali Încă îi atribuim bătrânului Cranach picturi precum Bătrânul îndrăgostit ( ) în Pest, Samson și Dalila ( ) în Primăria Augsburg, Adam și Eva ( ) la Dresda și chiar Lucreția netedă din punct de vedere academic din Cetatea Coburg și „Gura Adevărului” în Schleisheim Tipurile feminine de Cranach au adesea un adevărat „cap cu patru colțuri” (povestire) cu ochi chinezești, așezați oblic; chipurile bărbaților sunt conturate mai schematic și mai corect, iar peisajul este adăugat din memorie Doar portretele din acest timp aparțin celor mai bune lucrări ale sale Este posibil ca printre numeroasele portrete mici ale lui Frederic cel Înțeleptul la diferite vârste, care au apărut după moartea sa, în , și printre numeroasele portrete ale lui Luther și soției sale, realizate după căsătoria lor, să se regăsească unele repetări făcute nu de el , ci de Hans Cranach Totuși, luăm în considerare portretele unui tânăr îmbrăcat într-un costum colorat ( ) la Schwerin, Frederic cel Înțelept ( ) în Gotha, Luther sub forma lui Junker Jorg ( ) în biblioteca orașului Leipzig, Albrecht de Brandenburg în o jumătate de cifră de mărime naturală ( ) la Berlin, a lui sub forma „Sf Ieronim în cameră" la Darmstadt ( ) și la Berlin ( ), portrete ale logodnicului Johann Friedrich Magnanimul și mireasa sa ( ) la Weimar, un portret masculin ( ) la Castelul Heidelberg, două portrete blânde ale prinților ( ) în Darmstadt, portrete simple și de viață ale părinților lui Luther ( ) în Wartburg, precum și un remarcabil portret în lungime completă al lui Henric cel Cuvios ( ) la Dresda Pic Tabloul „Sf Ieronim în cameră" În , când Hans Cranach a murit, iar Lucas Cranach cel Bătrân a devenit însuși primar al orașului Wittenberg, l-a numit pe fiul său Lucas, născut în , să conducă atelierul său și și-a schimbat semnul artistic, căruia i-a dat aripi coborâte în loc să stea drepte Dintre numeroasele Patimi ale Domnului din acest timp târziu, Cranach se remarcă cu Flagelatia lui Hristos în Galeria Weber din Hamburg ( ) Cele mai faimoase picturi includ Fântâna Tineretului ( ) din Berlin Aici, însă, nu merită să ne deranjezi să scoatem din multele lucrări ale atelierului lucrările târzii ale lui Cranach Părintele Ni se pare sigur că în el însuși și-a început ultimul tablou mare, un uriaș retablo al bisericii orașului din Weimar unde a murit, o alegorie protestantă a „Ispășirii” cu Hristos răstignit la mijloc, cu Luther și Cranach printre cei îndoliați și un cuplu magnific de donatori Cu toate acestea, suntem gata să admitem, împreună cu Flexig, că cea mai mare parte a execuției îi aparține lui Lucas Cranach cel Tânăr și că, poate, celebrul autoportret al tatălui său din din Uffizi îi aparține și lui Nu este ușor să scoți în evidență toate lucrările proprii ale lui Lucas Cranach cel Tânăr ( - ) din masa atelierului lui Cranach care a apărut între și Credem, totuși, că pot fi recunoscuți după desenul lor mai slab, deși mai pur, pictura lor mai netedă, mai rafinată și selecția de culori atenuate care cad într-un ton maro Biserica orașului din Wittenberg și Galeria Dresda sunt bogate în lucrările sale Dar opera sa principală este altarul Bisericii Castel din Augustusburg cu Răstignirea în mijloc, învăluit într-o atmosferă pitorească, cu numeroase figuri portrete la picioarele lui Hristos, înzestrate cu o viață largă Ca pictor portretist, Lucas Cranach cel Tânăr este în general la apogeul timpului său Magnificul portret al electorului Ioachim al II-lea de Brandenburg, Muzeul din Berlin, a fost urmat de portrete în mărimea naturală a electorului August, a electorului Anna și a copiilor lor ( și ) de la Muzeul de Istorie din Dresda, cu umbre care cădeau și, în ciuda acestui fapt, spațiu limitat În mâinile discipolilor ambilor Cranach, pe care nu îi vom enumera, arta s-a scufundat din nou într-un meșteșug sau a continuat să pătrundă în curentul principal al ignoranței provinciale Provincialitatea art Caracterul provincial al picturii din secolul al XVI-lea a persistat chiar și în inima nordului Germaniei Mai spre vest, cele mai bune lucruri încă mai apăreau în Westfalia, unde influențele germane înalte și olandeze se amestecau La Dortmund, maeștrii mediocri Victor și Heinrich Dünwege au pictat în un mare altar al unei biserici parohiale catolice, cu o Golgota în mijloc, realizată în mod vechi, într-o compoziție strictă și aglomerată Fețele masculine dau impresia de portrete, cele feminine prezintă un oval neplăcut cu nasuri, ochi și guri mici Aceeași mână o arată tabloul Judecății de Apoi, atins de viața spirituală, pictat cu un simț ascuțit al realității, din Primăria Wesel Cu toate acestea, noi, împreună cu Scheibler, considerăm artistul care a pictat Răstignirea în biserica din Kappenberg a fi un maestru mai tânăr, deși unii cărturari, precum Klemen, care disting mâna fraților mai mari și ai mai mici în altarul din Dortmund, îl consideră pe Kappenberg maestru să fie Dünwege mai bătrân Recent, W Kasbach a distins cu atenție între acești trei maeștri și a dat fiecăruia dintre ei un anumit număr de picturi În Soest, vechiul oraș artistic, în ale cărui ziduri, în jurul anului , a luat naștere o pictură pur westfaliană precum „Răstignirea” Bisericii Muntelui, Heinrich Aldegrever (din până în și mai târziu), aflat sub influența lui Dürer, acum înflorit, un pictor excelent și un gravor pe cupru, ale cărui lucrări au fost revizuite de Voltman și W Schmidt Pozele cu el sunt rare; dintre acestea vom numi pe Hristos încoronat cu spini ( ) din Rudolfinum din Praga, pictat rigid, și magnifica jumătate de figură a unui tânăr care se confruntă cu privitorul ( ) din Galeria Liechtenstein din Viena, pe fundalul unui peisaj îndepărtat Ca gravor pe cupru, Aldegrever aparține celor mai prolifici „mici maeștri” Gravurile sale cu ornamente aparțin distribuitorilor Renașterii germane, iar imaginile îndrăznețe din viața populară conving doar prin angularitatea lor Westfaliană Mai puțin original, dar cu o independență clar exprimată a Saxonului Inferior, Lüdger tom-Ring the Elder ( - ), un bun portretist cu un mod clar, în relief, iar fiii săi Herman ( - ) și Ludger tom- Ring the Younger ( - ) a jucat la Munster) Primul a scris în principal pe subiecte istorice într-o manieră blândă și restrânsă, al doilea în principal portrete într-o manieră mai fermă și mai rece Mai splendidă și mai bogată ca formă decât pictura westfaliană a fost dezvoltarea picturii din Rinul de Jos, pe care am urmărit-o deja din secolul al XVI-lea Tot ceea ce s-a făcut pentru a clarifica poziția acestei picturi în „istoria artei” de Scheibler și autorul acestei cărți a fost completat de Firmenich-Richartz, apoi de Aldenhoven și Scheibler însuși La mijlocul secolului al XVI-lea, pictura renană de Jos pare a fi aproape o ramură a netherlandish-ului Dacă studiile lui Kemmerer, Firmenich-Richartz, K Justi, Gluck și Gulin au forțat cu mare probabilitate să recunoască în maestrul „Adormirea Maicii Domnului” pe Anversul Joos van Cleve cel bătrân, care a ieșit de la școala din Köln, apoi, pe de altă parte, predecesorul său Jan Joost van Kalkar, autorul magnificelor sashes - cu șaisprezece imagini din viața lui Hristos, biserica din Kalkar este, parcă, urmașul vechii școli din Haarlem A trăit la Haarlem și a murit aici în Cu toate acestea, după origine, ambii maeștri aparțin probabil Rinului de Jos german, iar Joos van Cleve, se pare, a pictat și el la Köln Principalul și adevăratul maestru din Köln al secolului al XVI-lea, Bartholomew Bruin ( - ), se bazează așadar pe ei Imaginile sale timpurii ale bisericii le indică direct, dar chiar și cele mai bune lucrări din perioada sa de mijloc, de exemplu retablouri din biserica mănăstirii din Essen ( - ) și picturi magnifice din viața Sf Victor și Sf Helena din catedrala din Xanten ( - ) amintește de limbajul lor naturalist ascuțit al formelor și al culorilor de foc Cu toate acestea, Bruin este de cea mai mare importanță ca portretist Cele mai bune portrete ale sale se disting prin observarea subtilă și simplitatea execuției, iar modelarea amintește vag de Holbein - acestea sunt portrete ale Burgomasterului Johann von Reidt ( ) al Muzeului din Berlin și ale Burgomasterului Arnold von Brauweiler ( ) din Köln Picturile ulterioare ale lui Bruin cu conținut istoric sunt tipice, totuși, pentru acea reverență pentru formele și culorile italiene care s-a născut din imitarea atât a artei germane, cât și a celei olandeze Această tură a avut loc deja la Cina cea de Taină a Sf Severin la Köln, la lucrarea la care, însă, a putut participa și fiul său Barthel Bruin cel Tânăr (din până în ) În loc de spontaneitate puternică, a existat o imitație pompoasă Și nu numai în Köln, o schimbare a avut loc în întreaga zonă vastă a Germaniei în a doua jumătate a secolului al XVI-lea Sub influența curentului italianizant din acea vreme, înțelegerea personală a formelor a făcut loc generalizării plate, intimității germane decorativității superficiale, iar peste tot pictura și-a pierdut amprenta locală și națională Semințele aruncate de Holbein au prins rădăcini mai ales în regiunea de sud-vest a artei germane, unde le-a semănat, dar prea curând s-au ofilit sub spiritul vremurilor Maeștrii elvețieni ai acestui timp, după Becker, Wessel și Fegelin, studiați de Gendke, Stolberg și Ohnesorg, erau deja artiști manierați Tabias Stimmer din Schaffhausen ( - ) și Joost Ammann din Zurich ( - ) au fost însoțitorii lor de vârstă; primul dintre ei, care s-a mutat la Strasbourg, este cunoscut pentru picturile sale magnifice de fațadă ale casei „Cavalerul din Schaffhausen”, portretele sale excelente în ulei și gravurile în lemn vii în cărți și pe foi separate, iar al doilea, care s-a mutat în Nürnberg, și-a dobândit un nume ca desenator pentru gravuri în lemn Stimmer este mai puternic și Ammann este mai slab, dar ambii sunt ocupați cu forme de dragul lor O generație mai tânără și și mai educată aparțin Daniel Lindtmeyer din Schaffhausen (din până în ), care a lucrat în sudul Germaniei la pictură pe pereți și pe sticlă, precum și gravor și desenator, și Christoph Maurer din Zurich ( - ) , student al lui Stimmer la Strasbourg, iar mai târziu pictor independent de sticlă Contemporanul său din Basel, Hans Bock cel Bătrân (din până în , sau ceva mai târziu), este un adept superficial al lui Holbein în numeroase desene pentru fațade de case, geamuri și picturi de șevalet, conservate în principal în Muzeul din Basel, dar în fresce al primăriei din Basel, de exemplu, în „Călmuirea lui Apelles”, apare ca un manierist deștept, care are totuși propria imaginație Dar cel mai proeminent urmaș sau student al lui Hans Bock a fost baselianul Joseph Heinz ( - ), numit în la Praga ca pictor al curții împăratului Rudolf Cu o dexteritate tehnică excelentă, a reușit să-și stăpânească limbajul de forme șlefuit și generalizat în Italia și să obțină un mare succes cu picturi corecte din punct de vedere academic precum Diana Scăldat, la Viena, la care portretele sale servesc ca un contrast mai sănătos și mai proaspăt, de exemplu, Împăratul Rudolph al II-lea ( ) la Viena La Strasbourg, îl întâlnim acum, alături de Stimmer, pe Wendel Ditterlin, studiat de Ohnesorg, un maestru mai tânăr cu un exces de forță, a cărui lucrare de arhitectură, inițiind stilul baroc german, a apărut în la Stuttgart Majoritatea desenelor originale pentru gravurile acestei cărţi aparţin Bibliotecii Academice din Dresda Lucrarea principală în domeniul picturii au fost picturile sale pe tavan ale deja menționat, din păcate rupte, „Noul Castel de plăcere” din Stuttgart La Augsburg după Amberger, ale cărui rădăcini se află în arta primei reprize XVI, nu găsim un singur pictor demn de menționat, dar în persoana lui Lukas Kilian ( - ) îl găsim pe fondatorul unei mari familii de gravori pe cupru, care a lucrat independent în domeniul portretului și a câștigat principalele cota din faima sa prin transferul priceput al picturilor preferate de către alți maeștri Pentru arta de la Nürnberg din această perioadă, este de remarcat faptul că și aici, olandezul, originar din Tennegau, Nikolai Neufchatel (circa ) a înflorit ca portretist Portretul său dublu al matematicianului Neudörfer cu fiul său la München, cu compoziția sa naturală și pictura proaspătă, este adiacent celor mai bune portrete ale timpului său Dar este remarcabil că chiar și în orașul Dürer, acum, alături de pictorul peisagist Lautenzack, un singur gravor faimos pe cupru, Virgil Solis ( - ), lăudat de Lichtwark drept cel mai prolific și mai versatil dintre toți ornamentaliștii germani ai al XVI-lea, lucrat pictori de curte Pictura din a doua jumătate a secolului al XVI-lea s-a dezvoltat mai bogat la curțile unor suverani germani În fruntea mișcării se afla curtea lui Rudolf al II-lea din Praga, ale cărei aspirații artistice au fost descoperite de Urlichs și Schlager Dar aici s-au adunat în principal pictorii străini și picturile lor În centrul vieții artistice din Praga s-a aflat Anversul Bartholomew Spranger (din până în și mai târziu), care a reelaborat italianismul cu forță națională Un alt anversean, Gillis Sadeler ( - ) din aceeași Praga a îndreptat gravura pe cupru către o reproducere brută și plină de viață a picturilor celebre Spranger i s-a alăturat un originar din Köln, Hans von Aachen ( - ), care, ținându-se comod de orice șa, a devenit, împreună cu Heinz, principalul maestru al manierismului italian din Germania Pictorii de curte din Dresda din acest timp i-au imitat pe italieni mai puțin și au fost influențați de școala Wittenberg, de la care au moștenit un caracter german slab, puțin pronunțat Așa sunt, de exemplu, Cyriacus Raeder (m circa ) și Zacharias Weme (d ); Cu ei au lucrat pictorul „domnesc” Hans Krell din Leipzig (menționat între - ) și versatilul Brunswicker Heinrich Göding ( - ) Max Zimmermann și Bassermann-Jordan au schițat viața artistică festivă de la curtea lui Albrecht al V-lea din München Pe de o parte, găsim aici artă decorativă italiană autentică pe pământ german, pe de altă parte, cele mai bune forțe ale italianismului imitativ nordic Reședința în Landsgut în - În părțile principale a fost pictată de italieni, dar totuși Hans Boxberger din Salzburg, probabil tatăl unui mai tânăr pictor de fațade cu acest nume, care a finalizat fațada Primăriei Regensburg în , realizată aici, de altfel, în o friză grațioasă cu copii pentru sălile principale superioare Meșteri locali, precum Hans Donauer cel Bătrân, un locuitor din München care a studiat în Italia, au pictat în Sala Sf Gheorghe din Noua Vesta din München ( - ) și în „sala de festivaluri” a castelului din Dachau (circa ) Împreună cu Antonio Ponzano, celebrul maestru al celebrelor grotești ale casei Fugger din Augsburg, olandezul Friedrich Sustris (născut în ), elev al lui Vasari din Florența, a jucat acum la Trausnitz lângă Landsgut Acest maestru și mai tânărul său contemporan Pieter de Witte din Bruges (supranumit Candido), și el elev al lui Vasari, au lucrat împreună până în deasupra decorului bogat, de bun gust, al depozitului antic (Antiquarium) și al galeriei grotelor reședinței din München Candido, căruia Re i-a dedicat cartea, a terminat-o înainte de împreună cu alte lucrări Sustris și Candido au adus la München stilul italian al lui Vasari în prelucrarea olandeză Fără îndoială, au fost și artiști manierați, dar maniera lor este combinată cu o pricepere atât de temeinică, încât munca lor ne poate captiva în continuare În fruntea pictorilor cu adevărat germani din Munchen se află Hans Mühlich ( - ) învecinată, în ciuda originii sale muncheneze, cu Altdorfer, și deci cu școala dunărenă Acest lucru este clar în foile separate supraviețuitoare ale calendarului său din la Imprimeria din München și nu atât de clar în portretele sale excelente în ulei ale unui cuplu căsătorit patrician ( - ) din München, tânărul duce Albrecht al V-lea ( ) în Schleissheim, un om majestuos ( ) Galeria Weber din Hamburg Ornamentele sale de perete și picturile pentru „Motete” de Cyprian de Rohr (după ) și pentru psalmii penitenciali ai lui Orlando di Lasso ( - ) ai Bibliotecii Orășenești din München aparțin celor mai bogate lucrări de acest gen Aceste „miniaturi” și altarul său mare care înfățișează Încoronarea Mariei ( ) al Bisericii Maicii Domnului din Ingolstadt dezvăluie, cu toată aderarea deliberată la stilul lui Michelangelo, o pompă independentă a culorilor și o sensibilitate germană După Mühlich, viața artistică din Munchen a fost preluată de Christoph Schwartz ( ), de la școala Boxberger, care a călătorit la Veneția Pictura sa cu Regina Cerului din Pinacothek arată că imitarea venețienilor duce la un mod mai acceptabil decât imitarea romanilor Dar propriul său portret de familie, din aceeași colecție, arată din nou că artiștii dependenți din domeniul portretului, care necesită respectarea naturii, pot deveni maeștri independenți München Johann Rottenhammer ( - ), un student al deja amintitului Hans Donauer, s-a dezvoltat și el unul dintre cei mai importanți pictori germani ai timpului său Tablourile sale mici, adesea pictate pe cupru, în forme pure și culori proaspete, înfățișează subiecte creștine și păgâne de tot felul, iar în fundaluri peisagistice se apropie de gustul olandez al vremii Înclinându-se acum către curentul italian, acum către italianizarea olandeză, pictura germană și-a pierdut puterea de a vedea și de a simți singură Arta olandeză a secolului al XVI-lea Dezvoltarea artei olandeze Sub stăpânirea împăratului Carol al V-lea, întreaga regiune a Țărilor de Jos, care la acea vreme reprezenta parte a Imperiului German de la nordul frisiei până la sudul valon, s-a bucurat de cea mai bogată înflorire a comerțului, industriei și artelor în prima jumătate a anului al -lea secol Anvers a câștigat rapid importanță de conducere Rudenia aspirațiilor artistice a legat toate părțile regiunii într-un singur tot artistic, în ciuda diferențelor locale, deja datorită faptului că maeștrii erau invitați din oraș în oraș Dimpotrivă, sub dominația spaniolă a lui Filip al II-lea în a doua jumătate a secolului, unitatea olandeză s-a stins în torenții de sânge nobil După separarea provinciilor sudice, care au rămas spaniole și catolice, de cele nordice, devenite protestante și independente, noua graniță a trecut prin regiunea limbii germane joase, așa cum și-au numit înșiși olandezii dialectul la acea vreme Nu este de mirare, așadar, că diferența în domeniul creativității artistice s-a format doar treptat Până la sfârșitul secolului s-a întâmplat cu adevărat, iar alături de arta națională flamandă a apărut arta olandeză, care are o amprentă aparte, și mai devreme în arhitectură decât în pictură Până la jumătatea secolului, arta olandeză s-a dezvoltat aproape în paralel cu cea germană Aceasta a fost urmată de zeci de ani de flirt deliberat cu Renașterea italiană, care, totuși, a primit în curând o puternică respingere națională Arta olandeză s-a obișnuit treptat cu formele extraterestre și, reluându-le într-un spirit național independent, le-a transformat în propria sa proprietate, iar această tendință națională a crescut în timpul tranziției către secolul al XVII-lea în acel puternic, tot un pârâu îmbietor, ale cărui ape purtau viață și frumusețe Pe parcurs, suntem întristați să aflăm câți maeștri flamand și olandezi ai secolului al XVI-lea au pierit în războaiele olandeze pentru libertate În , în timpul războiului dintre Carol al V-lea și Henric al II-lea al Franței, primele castele nou construite ale Renașterii olandeze au fost din nou distruse, iar în august , în timpul primului izbucnire al răscoalei din Brabant și Flandra, patru sute de biserici și capele au fost jefuite în trei zile, iar comorile lor artistice care zac pe străzi sunt jefuite Prin urmare, pentru Țările de Jos, din studiul surselor publicate în colecția Penchard și din rapoartele scriitorilor care datează de la Guicciardini, Lampson și Karel van Mander, se poate obține adesea o imagine artistică și istorică diferită, mai luxoasă decât dintr-o trecere în revistă a lucrărilor care au supraviețuit, la care noi, totuși, vom adera în mare parte Arhitectura olandeză a secolului al XVI-lea Dezvoltarea arhitecturii în Olanda în secolul al XVI-lea Mișcarea de dezvoltare a arhitecturii olandeze din această perioadă a constat și în împrumutarea și prelucrarea limbajului formelor Renașterii italiene După lucrările lui Shoy și Shay despre arhitectura olandeză, care ar trebui folosite cu prudență, ne datorăm informațiile în principal colecțiilor lui Isendik, Everbeck și Kruk, precum și monografiilor speciale ale lui Graul, Galland, Gedicke și alții Trei etape ale acestei dezvoltări pot fi distinse de-a lungul întregii linii Prima etapă, de tranziție, este, în esența sa, încă gotic târziu, dar, încetul cu încetul, percepe o serie de motive italiene individuale și le prelucrează liber Al doilea studiază formele Renașterii italiene cu dragoste din surse și le folosește cu succes, cu sens, și uneori într-un mod deosebit pentru ideea generală, le folosește în clădirile olandeze Al treilea trezește rezistența național-olandeză menționată mai sus și transformă formele străine în cele nordice, dezvoltându-le cu pricepere și cu mare imaginație sub forma Înaltei Renașteri olandeze cu tendință baroc Impresia de simplu gotic este produsă, de exemplu, de magnifica primărie din Midelburg cu fațadele sale largi cu arcade false, realizată în după proiectul lui Antonis Keldermans cel Bătrân din Mecheln, și de primăria nu mai puțin luxoasă din Odenarde ( ), a cărei fațadă elegantă, bazată pe o galerie cu arcade de lancet, aparține celei mai luxoase din Belgia Cunoașterea formelor Renașterii are loc în principal, ca în Germania, și deloc mai devreme decât acolo, prin gravuri și picturi ale maeștrilor care au vizitat Italia Am văzut deja că în picturile lui Memling apar cupidon renascentişti cu ghirlande în ultimul deceniu al secolului al XV-lea; într-o formă mai pronunțată, formele Renașterii sunt doar pe clădirile din picturile lui Mabuse, care a vizitat Italia în , și Orlais, care, se pare, a vizitat și Italia Gravura ornamentală timpurie a maestrului I G ( ), în ciuda influenței semnificative a Renașterii, nu joacă deloc un asemenea rol aici ca în Germania Din desenele Entrue joyeus al împăratului, păstrate la Bruges, vedem că formele Renașterii de aici, deja în , nu erau străine de festivitățile solemne Motivele renascentiste apar în arta plastică publică, în primul rând în arhitectura bogată la scară mică din gotic târziu a șemineelor, lettnerelor, scaunelor corurilor și pietrelor funerare olandeze, în primele decenii ale secolului Cele mai vechi sunt cornucopii, cupidon și ghirlande de pe șemineul gotic al primăriei din Bergen op Zoom Balustri, cupe de acant și purtători de coroane apar în pe piatra funerară a profesorului Bogart din biserica Sf Peter în Leuven Scuturi rotunde acoperite cu modele împodobesc balustrele a două șemineuri din primăria de la Courtrai înainte de Pilaștri canelați susțin frontonul pe o piatră funerară a bisericii soră din Zutphen Rombout Keldermans din Mecheln (d ), arhitectul lui Carol al V-lea Proiectul părții gotice târzii a primăriei din Gent, pe care prietenul său Dominik a construit-o împreună cu el (și nu Herman după Neefs) de Wagemaker, poartă data Această clădire spectaculoasă cu două etaje, cu turnulețe și ferestre de colț minunate, cu arcade largi, copertine și balustrade, îmbrăcată cu sculpturi ajurate de stil în flăcări, a fost finalizată în Limbajul formelor sale este cu atât mai izbitor deoarece a doua jumătate a primăriei, construită în - , se înalță pe trei etaje în stilul înaltei renașteri clasice Nimic nu arată mai clar schimbarea gustului dintre și În plus, în Keldermans lucra și la palatul viceregelui Margareta a Austriei din Mecheln, actuala clădire a instituțiilor judiciare, deși în curte încă mai păstrează formele gotice târzii, dar în general, începută încă din , ea este cea mai veche clădire olandeză în stil renascentist Este posibil ca desenator să fi fost Guyot de Beauregard, confundat în mod eronat cu sculptorul Guyot de Beaugrand Nu există însă nicio îndoială că această clădire simplă, decorată cu ferestre de fronton și balcoane balustrade, a fost influențată de arhitectura franceză contemporană, deoarece pilaștri în stilul Renașterii se găsesc doar pe portal și pe frontonul înalt al acoperișului Așa-numita casă a breslei pescarilor a lui Rombout Keldermans din Meheln are deja scoici în stil renascentist pe cornișele sale din gotic târziu, iar ultima sa lucrare, clădirea de la colțul pieței din Meheln ( ), acum rezervată unui muzeu, este decorat cu medalioane în stil renascentist Principalele lucrări de un stil distinct amestecat sunt curtea pitorească a camerelor episcopale din Lütgich, acum tribunale, cu coloane joase, bogat decorate în stil candelabru, construite de Erar van der Mark și François Bohree, apoi marea galerie de curte a Anversului Bursa de Valori ( ), impregnată nu atât de forme renascentiste, cât de mult proporțiile sale, construită de Dominique de Wagemakere, finalizarea turlei turnului Catedralei din Anvers, și Paul Sneydincks, și reînnoită după incendiile din și , - în cele din urmă, construită de Johann Wallot și Christian Sixdenier, o cancelarie magnifică, „La Greffe”, la Bruges ( - ), o bogată, grea renaștere timpurie a cărei, pe laturile întinse ale frontonului, este încă împovărată de crabi gotici La fel, casele înalte cu frontoane construite de bresle sau negustori în piețele orașelor flamande, prin impresie generală, rămân încă gotice, deși toate detaliile lor au fost preluate din tezaurul de reluat în forma nordică a Renașterii Cele mai vechi case de acest fel includ casa cu șase etaje a Breslei Pușcașilor din Anvers, ale cărei părți de deasupra decorațiunilor sunt formate din semicoloane zvelte în rustic la etajele inferioare și din herme și candelabre la etajele superioare , și celebra „Casa somonului” din Meheln, doric, ionic și corintic ale căror semicoloane, una deasupra celeilalte, sunt scurtate și decorate în mod arbitrar Cum a avut loc această tranziție în construcția turnului este bine arătat de turnul de lemn al bisericii principale din Gaarlem, ridicat în , care a servit multă vreme drept model cu trăsăturile sale gotice, un design deosebit al etajelor sale înclinându-se în sus cu galerii și o cupolă prin bulbuci Opinia unor savanți belgieni conform căreia acest stil mixt și întreaga Înaltă Renaștere olandeză care îl urmează sunt de origine spaniolă, astfel că până și Marshall a numit încă întreaga Renaștere olandeză înainte de Cornelis Floris „stil spaniol-flamand”, a fost deja infirmată de Graul Renașterea în arhitectură Adevărat, formele pure ale Renașterii apar și mai devreme în arhitectura decorativă mică decât în clădirile mari Piatra funerară a contelui Engelbrecht al II-lea și a lui soția din catedrala din Breda a strălucit deja în cu forme atât de pure ale Renașterii, încât a fost atribuit unui italian Celebrul șemineu din marmură, bogat decorat, cu lambriuri somptuoase din lemn, din Sala Scheffen din Bruges, realizat în jurul anului de Lancelot Blondel ( până la ), Guyot de Beaugrand și alții, în ciuda plintelor gotice ale coloanelor lor de candelabre, dă impresia de puritate renașterea Magnifica ușă de tambur sculptată din stejar a lui Paul van den Schelden din primăria din Odenarde (după ) prezintă forme realizate în mod arbitrar, dar exclusiv italiene Scaunele corului Amsterdammerului Jan Terven din biserica principală din Dordrecht ( - ) se disting prin forme italiene autentice Celebrul retablo de Jan de Mons la Notre Dame din Gale ( ) arată că maestrul său a văzut Italia, iar amvonurile din Biserica Nouă din Delft ( ) și din biserica principală din Haga ( ) amintesc de faimosul amvon al Benedetto da Maiano în Santa Croce din Florența Chiar și mai devreme, în biserica Sf Waltrude în Mons; s-a păstrat un desen din În fiecare rând, el descoperă că maestrul său a trecut de pregătirea italiană de cealaltă parte a Alpilor Dubröck, căruia Gedicke i-a dedicat o lucrare detaliată, trebuie considerat fondatorul unei Renașteri pur italiene în domeniul marii arhitecturi din Țările de Jos Încă din , a supravegheat reconstrucția Castelului Bussu, iar în , pentru domnitorul Maria a Ungariei, a început construcția primului mare și într-un adevărat stil renascentist, ridicat în Țările de Jos, Castelul Binhe; în a urmat castelul de vânătoare din Mariemont; dar toate trei au fost deja distruse de francezi în Primul teoretician al acestei direcții, numit deja de contemporanii săi părintele stilului clasic în Țările de Jos, a fost pictorul Peter Kokvan Alst ( - ) Traducerea sa în flamandă a lui Vitruvius a apărut în , iar traducerile în flamandă și franceză a lui Serlio după și Lucrările sale proprii, însă, dintre care aproape doar șemineul din din primăria din Anvers s-a păstrat, umplu deja formele italiene cu conținut nordic Cea mai nobilă clădire olandeză în stil pur a fost, probabil, fosta primărie din Utrecht ( ) cunoscută din desene; cele două etaje superioare ale sale, care se ridică deasupra arcadelor galeriei de la etaj, au fost decorate de Willem van Noort cu pilaștri despărțitori extrem de eleganți Pilaștrii decorați cu arabescuri au fost împrumutați din Renașterea timpurie italiană Dintre lucrările în stilul acestei elegante renașteri timpurii olandeze, ale căror părți decorative din moloz s-au evidențiat în relief pe suprafața de cărămidă a clădirii, numai benzile individuale de uși și ferestre din Utrecht, Dordrecht și Amsterdam pe părțile exterioare a clădirilor s-au păstrat; desenul nostru arată frumosul portal al monetării vechi din Dordrecht Dintre spațiile interioare, trebuie menționat Sala Sfatului din Kampen ( - ), a cărei placare a pereților abil cu coloane elegante în stil candelabre și incrustații pitorești, tavanul cu grinzi și băncile, întrerupte de un magnific șemineu din piatră, respiră aerul o Renaștere timpurie lombardă luxuriantă și veselă Sebastian van Neuen (d ) și fiul său Jacob (circa - ) au fost, de asemenea, utrechtieni, care au decorat palatul cardinalului Granvella din Bruxelles cu trei ordine de coloane clasice în spiritul celei mai pure renașteri italiene târzii Acest palat a fost reconstruit în și în convertit la universitate Din Lüttich s-a născut faimosul pictor Lambert Lombard ( - ), presupusul autor al portalului italian clasic din al bisericii Sf Iacov în Luttich Pe baza formelor Renașterii italiene, s-a dezvoltat un stil nou, pur olandez al Renașterii, cu liniile frontoanelor sale, cartușuri, grotescuri, morescuri și bucle, mai devreme decât în Germania, care s-a transformat într-o feronerie, care corespundea mai strâns la viziunea gotică de bază Iar maestrul principal al acestei direcții, Cornelis de Vriendt, supranumit Floris ( - ) din Anvers, a adus acest stil „floris” la perfecțiunea barocului nordic Cornelis Floris, cunoscut și ca sculptor, și-a publicat desenele pentru grotescuri și cartușe în , urmat de fratele său Jakob Floris a publicat aceleași cărți în , , Clădirea principală a lui Cornelis Floris, la spectacolul la care a participat și Paul Sneidinks, este primăria din Anvers ( - ) Deasupra parterului rustic și a galeriilor sale cu arcade semicirculare se înalță primul etaj cu pilaștri tosco-dorici și al doilea - cu cei ionici, și mai sus, sub acoperiș, se află un etaj de balcon înconjurat de balustradă Pe fațada largă, străpunsă doar de ferestre dreptunghiulare și mobilată cu pilaștri, iese în față pervazul din mijloc, mai bogat disecat, cu un fronton încă gotic în desenul său de bază și încununat cu obeliscuri Dar, în general, clădirea este concepută în spiritul Renașterii târzii În plus, Cornelis Floris, judecând după lucrările sale, este un arhitect în domeniul arhitecturii mici, iar faimosul său tabernacol de peste de metri înălțime în biserica Sf Leonard în Leu ( - ) este remarcabil pentru puterea liniilor sale De remarcat că Florăria folosește groteschi și bucle cu grijă Floris se bazează pe Hans Vredeman de Vries din Leuwarden ( - ), care a executat numeroase lucrări decorative nu numai în Olanda și Flandra, ci și în regiunea Braunschweig, la Hamburg și Danzig; în plus, a combinat în mai multe cărți desenele sale pentru cartușe ( ), groteschi ( ), cariatide, pietre funerare și mobilier, gravate de cei mai cunoscuți gravori anversoi ai timpului său, precum Hieronymus Cock, Philip Galle și Pieter de Jode; în a publicat o doctrină a arhitecturii, întârziată pentru vremea lui, întocmită după Vitruvius El a combinat o imaginație strălucitoare cu o măiestrie completă a comenzilor antice și a stilurilor moderne de suluri și fierărie Dar, după cum spune Galland, „nu a luat niciodată în serios arta antică și rigoarea ei constructivă” Vredeman de Vries, după Floris, a fost cel mai influent reprezentant al Renașterii olandeze izolate În Olanda, în același timp, arhitectul și sculptorul Cornelis Blomart (din până în și mai târziu) din Bergeyk, care s-a stabilit la Utrecht, a urmat o direcție puțin diferită, care s-a manifestat mai ales în Delft și Dordrecht deja în prima jumătate a anului secolul Avea o tehnică specială de construcție, alternand fâșii de cărămidă și moloz, și dezmembrarea fațadelor cu arcade proeminente cu nișe, în care, de exemplu, în depozitul de la Wijnstraat nr din Dordrecht, atribuit lui de Galland, înapoi în a fost folosit un arc gotic cu trei petale Formele reale ale Renașterii apar doar în lucrarea sa cea mai semnificativă, amvonul catedralei din Herzogenbusch ( ), încă într-o formă simplă, nobilă Caracterul olandez al frontoanelor, în majoritate în trepte sau drepte, rar rotunjite în stilul flamand, este determinat din ce în ce mai mult de metoda de construcție a cărămizii cu straturi de grohotiș, încrucișând adesea pilaștrii sub formă de dungi orizontale Semicoloanele proeminente sau pilaștrii sunt adesea limitate la etajul superior sau chiar la fronton, iar uneori sunt complet eliminate, astfel încât formele renascentiste sau baroc se conturează doar în arhitravele ușilor și ferestrelor și în frontoanele principale În cadrul acestui stil, unele clădiri, învecinate cu tendința clasică timpurie Utrecht menționată mai devreme, dezvăluie un stil deosebit, plin de forță în legătură cu fațadele pitorești și bogat decorate: așa este, de exemplu, hotelul Sint-Jans din Horn; deși lipsit de orice ordine de coloane, are, totuși, un fronton triunghiular plat clasic deasupra ferestrelor și un fronton principal în trepte, ale cărui pervazuri sunt umplute cu figuri așezate; așa este splendida clădire de brânză din de la Alkmaar, cu un etaj inferior rustic străpuns de arcade semicirculare și un al doilea toscan, cu benzi de gresie care îi traversează pilaștrii, aflată sub cele două etaje superioare corintice și ionice La fel este și frumoasa și puternica Primărie de la Haga, cu caseta pe acoperiș în loc de creastă, cu al doilea etaj puternic, disecat de pilaștri în dungi, și un etaj inferior de moloz simplu, cu ferestre pe fronton și un portal semicircular bogat, poziția dintre care este echilibrat pe lateralul axei fațadei printr-un turn de colț zvelt O serie de clădiri din nordul Olandei reprezintă încercări de a extrage frumusețea colorată din juxtapunerea cărămizii cu incrustații de moloz Uneori udarea colorată înlocuiește piatra Unele case din Monnickendam și Edam au modele de glazură verde pe roșu și roșu pe galben Pe o casă din Delft există o friză din cu modele galbene, albe și roșii Clădirile din cărămidă și moloz s-au dezvoltat apoi în stilul național olandez, care a culminat cu magnificele rânduri de carne din Haarlem în Clădirile secundare care duc la ele sunt primăriile din Oudewater ( ), din Franeker ( ), din Venloo ( ) și chiar clădirea din Leiden ( ), cea mai veche lucrare a lui Lieven de Kay, autorul celei mai bune clădiri din Haarlem În lucrările de acest fel, în arhitectură, s-a finalizat separarea finală a artei olandeze și flamandă Sculptură olandeză din secolul al XVI-lea Sculptură în Olanda secolului al XVI-lea Mulți arhitecți olandezi, deja cunoscuți de noi, au fost în același timp pictori, iar cei mai mulți dintre ei erau sculptori Cele mai bune lucrări de sculptură olandeză din acest timp au fost părți din pietrele funerare ridicate luxos deja descrise, altare, șeminee, scaune și lettneri, așa cum arată lucrările lui Marshal, Galland, Detre, Graul, Gedicke etc Acest lucru le determină deja decorative caracter În secolul al XVI-lea, producția de retaule sculptate din gotic târziu olandez, urmărite de noi până în acest secol, era într-o stare înfloritoare Bruxelles-ul a predat conducerea în acest domeniu către Anvers În Belgia însă, aproape toate altarele de acest fel au căzut victime ale furtunilor revoluţionare Cele mai multe dintre eșantioanele altarelor târzii din Anvers cu numele maeștrilor au fost, așadar, păstrate în nordul german și scandinav, unde au fost exportate cu sute Alături de această sculptură sculptată în stil gotic târziu, care se îndrepta din ce în ce mai mult spre o execuție picturală, sculptura noului timp a început să înflorească treptat în Țările de Jos Primul reprezentant al unei tendințe puternice, independente, care nu a fost încă afectată de influența italiană, a fost sculptorul de la Înalta Curte Germană al domnitorului Margareta a Austriei, Konrad Meit din Worms, pe care l-am indicat deja Rămâne neclar dacă Mate s-a dezvoltat într-adevăr în Țările de Jos Documentele olandeze se referă la el ca german („dit lallemand”) În orice caz, în Olanda s-a adaptat nevoilor și obiceiurilor locale În Belgia, unde a executat doi miei mincinoși și trei sibile pentru faimoși, distruși în de către francezi decorarea altarului bisericii abației din Tongerloo ( - ); Nici o bucată din opera lui nu a supraviețuit Cu toate acestea, până la noi au ajuns pietrele sale funerare ale bisericii din Bru de lângă Bourg-en-Bresse, trei lucrări magnifice de stil nobil realist nordic, executate pentru domnitor, aparent după modele străine Jacques Dubrec, spre deosebire de Meit, a adus aici în din Italia stilul lui Andrea Sansovino Din lucrările sculpturale ale celebrului său letner la Sfântul Vaudrue din Mons ( - ), cu alabastrul lor gălbui, ies tăios pe marmura neagră a soclului statuii Mântuitorului și cele șapte virtuți, reliefuri mari rotunde înfățișând Creația a Lumii, Judecata de Apoi și Triumful Religiei, apoi reliefuri late și joase cu balustrade cu imagini ale Cina cea de Taină, Se-Man și Judecata Mântuitorului, precum și reliefuri înalte din piatră ale Flagelării, Purtarea Crucii și Înviere Toate amintirile vechi olandeze au dispărut aici Evenimentele Evangheliei sunt spuse, vizual din exterior, dar fără o adevărată trezire interioară prin figuri zvelte, libere, cu mișcări oarecum calculate Împreună cu Gedicke, se poate urmări în aceste lucrări dezvoltarea stilului său de la compoziții cu mai multe figuri la compoziții mai perfecte cu figuri mici, cu o construcție mai clară, de la o manieră largă, decorativă, la o manieră diligentă, mai fermă, și mai nemișcată Din pietrele funerare ale operei lui Dubrec a fost identificată piatra funerară a preotului Eustache de Croy din Catedrala Sfântul Omer ( - ) Deși desfigurat, îl reprezintă pe răposat, culcat pe un sarcofag de marmură neagră, deja fără animale sub picioare, dat de Meit figurilor din Bru, iar în capetele sarcofagului se repetă încă o dată figura episcopului, dar vie , rugându-se în genunchi Și aici se poate vedea o muncă liberă, atentă, dar fără profunzimea experienței artistice Dubrec este considerat profesorul lui Giovanni da Bologna, care a adus arta olandez-italiană înapoi în Italia Influența olandeză se simte și în arta simultană din Bruges Reliefurile de marmură ale celebrului horn al sălii Steffen, executate de Guyot de Beaugrand în după desene ale lui Lancelot Blondel, înfățișează povestea Susannei în reliefuri bogate în figuri, oarecum strânse și strânse, dar pline de viață Statuile din lemn în mărime naturală ale lui Carol al V-lea deasupra șemineului, bunicul și bunica lui pe pereții din stânga și din dreapta ale tatălui și ale mamei sale, finalizate în de Hermann Glosenkamp conform schițelor lui Blondel, sunt figuri scurte, puternice, impregnate cu viata nordica Piatra funerară a lui Carol Îndrăznețul de Jakob Jongelinck din Biserica Maicii Domnului din Bruges ( - ) a fost plasată în mod deliberat în stil vechi, aici, însă, arătând măiestrie liberă, lângă un monument mai vechi al fiicei sale Maria de Burgundia Cele de reliefuri cu cupidon de pe ușa tamburului de Paul van den Schelden din Odenarde sunt lucrări mai degrabă ornamentale, dar totuși destul de florentine Predela altarului lui Jan de Mons de la Notre-Dame din Halle nu mai are niciun ecou olandez în figura sa ecvestră a Sf Martin, nici în medalioane alungite realizate în înalt relief înfățișând lucrări de milă Superbe imagini culcate ale Adelheidei Eilenborg în biserica de la Jeselstein și ale ducelui Karl de Geldern în biserica principală din Arnheim din Olanda sunt mobilate cu animale încă gotice sub formă de taburete În schimb, piatra funerară a contelui Engelbrecht al II-lea de Nassau și a soției sale din Catedrala din Breda (circa ) produce deja o impresie complet modernă, aproape Michelangelo: soții subțiri se odihnesc pe o rogojină de paie, la cele patru colțuri ale cărei viață- alabastru de dimensiuni îngenuncheate figuri expresive îngenunchează eroi antici Sugestia că această lucrare deloc plăcută aparține unui italian nu este deloc convingătoare Dimpotrivă, cele reliefuri ale lui Jan Terven care înfățișează intrarea lui Carol al V-lea în Dordrecht, pe stranele sale ale corului din Dordrecht și finalizate în , sunt cu adevărat clasice Cavalcada seamănă vag cu friza Partenonului și, totuși, aparține, fără îndoială, unui olandez din prima jumătate a secolului al XVI-lea Sculpturile în piatră ale lui Jacob Kolin, un utrechtian, pe șemineul Kampen, ale căror frize în relief înfățișează Judecata lui Solomon, Generozitatea lui Scipio, Curajul lui Scaevola și Incoruptibilitatea lui Dentatus, în ciuda apropierii lor de formele Renașterii, sunt încă independent Piatra funerară a lui Vrederode din Vianen, înfățișând un schelet solid sub placa superioară, pe care se sprijină într-un somn liniștit un cuplu nobiliar cu genunchii ușor marcați, îi este atribuită și lui Colin Nu este nevoie să ne întoarcem la Alexander Kolin din Mecheln, care, după cum am văzut, a lucrat în Germania Din a doua jumătate a secolului al XVI-lea, nu putem deosebi decât un flamand și un olandez, arhitecți deja cunoscuți de noi, Cornelis Floris din Anvers și Cornelis Blomart din Utrecht Lucrările sculpturale ale lui Cornelis Floris sunt inseparabile de clădirile sale monumentale decorate Numeroase reliefuri din Vechiul și Noul Testament pe predela altarului de la Sf Leonard în Leu sunt aranjate în zece niveluri Statuile sfinților din colțuri urmează liniile întregii clădiri Aici, desigur, nu se poate găsi o mare viață plastică independentă, ci în sens decorativ sculpturile se îmbină cu o structură puternică într-una singură, făcând o impresie puternică Același lucru se poate spune și despre baldachinul bisericii din Suerbemid de lângă Dist, pe ambele părți ale căruia, lângă Fecioara așezată solemn în nișa inferioară, donatorii îngenunchează În clădirea principală a lui Floris, Primăria din Anvers, relieful coșului înfățișând Judecata lui Solomon în anticameră a camerei de consiliu și relieful Masacrul inocenților din Sala Nunții, pictat de fratele său Frans, sunt printre cele mai bune lucrări ale sale A urmat (în ) celebra sa scrisoare în formă de arc de triumf a Catedralei din Tournai, decorată cu numeroase statui, douăsprezece reliefuri cu scene biblice și șase medalioane ale Patimilor Domnului Dintre pietrele funerare ale lui Floris, ca de obicei cu cariatide, cele mai multe sunt situate în afara Țărilor de Jos Cele mai importante sunt monumentele lui Christian II din catedrala din Röskild, Gustav Vasa din Catedrala din Uppsala, Regele Frederic I din catedrala din Schleswig și Ducele Albrecht I al Prusiei din Catedrala Königsberg Influența lui în nord, așa cum a arătat Ehrenberg, a fost enormă Stilul său, însă, a fost modelat mai mult de timp decât de personalitatea sa și, prin urmare, este de scurtă durată Cornelis Blomart, elev al lui Terven, a fost sculptor în prima jumătate a vieții sale Multe lucrări sculpturale pe faimosul său scaun din Herzogenbusch fac, de asemenea, posibilă recunoașterea muncii studenților Cert este că Blomart deține o friză plină de viață cu băieți de cor pe soclul balustradei amvonului, dar cu greu i se pot atribui cinci reliefuri luxoase înfățișând propovăduirea lui Hristos, ap Paul, App Petru, Ioan Botezătorul și Sf Andrei, care amintește de cele mai bune lucrări germane din secolul al XVI-lea O serie de sculpturi mai puțin remarcabile din Amsterdam din a doua jumătate a secolului al XVI-lea dezvăluie, așa cum spune Galland, „că arta plastică olandeză din acea vreme, pas cu pas, s-a îndepărtat de modelul ideal italian pentru a se apropia de realist curent al picturii contemporane” Pictura olandeză din secolul al XVI-lea Dezvoltarea picturii olandeze Pictura în secolul al XVI-lea a rămas arta preferată a Flandrei și Olandei Dacă arta olandeză din acest timp, în ciuda perioadei de glorie maiestuoase, calme și mature a secolului al XV-lea și a dezvoltării ulterioare și mai semnificative și mai libere din secolul al XVII-lea, este încă o artă de tranziție, în căutarea unor modalități, atunci motivul pentru aceasta , indiferent ce spun ei, constă în principal în tranziția puternică, dar neuniformă către nord a limbii sudice a formelor, a cărei prelucrare de către pictorii de frunte olandezi ai secolului al XVI-lea a avut succes numai în opinia contemporanilor, dar nu și în parerea posteritatii Că artiștii olandezi de atunci nu se mulțumiu, ca majoritatea celor germani, cu rătăcirile în nordul Italiei, ci s-au dus direct la Roma, al cărei stil rafinat era contrar naturii nordice, a devenit fatal pentru ea Pe lângă tendința „romană”, care a atins apogeul în la înființarea Frăției Romaniștilor din Anvers, curentul național în domeniul picturii nu a secat niciodată Rarele întreprinderi naționale în care mișcarea din secolul al XV-lea și-a găsit continuarea și culoarea au fost urmate de decenii de predominanță italiană În a doua jumătate a secolului, când acest „italianism” a înghețat rapid într-o manieră academică, a apărut imediat o puternică respingere națională împotriva lui, arătând pictura noi căi Dacă Germania a condus anterior drumul în dezvoltarea independentă a genului și a peisajului în grafică, acum aceste ramuri au devenit ramuri independente ale picturii de șevalet în mâinile olandeze A urmat un portret de grup și un motiv arhitectural în pictură S-au deschis noi lumi Cu toate acestea, a existat un schimb atât de viu de pictori între Flandra și Olanda pe parcursul întregului secol al XVI-lea, încât originea maeștrilor a însemnat mai puțin decât tradiția că ei au urmarit În prima jumătate a secolului al XVI-lea va trebui să observăm dezvoltarea picturii olandeze în diferitele sale centre principale; în al doilea, ar fi mai instructiv să urmărim dezvoltarea ramurilor individuale În Țările de Jos, pictura de șevalet domina acum Artele de reproducere, gravura pe lemn și gravura pe cupru, sunt influențate în cea mai mare parte de grafica înaltă germană În ciuda importanței lui Luke of Leiden, un pictor-gravor cu imaginație independentă, în ciuda meritelor unor maeștri precum Hieronymus Cock, Hieronymus Virx și Philip Galle pentru răspândirea descoperirilor compatrioților lor și în ciuda completității picturale ridicate pe care a dobândit-o gravura pe cupru în mâinile eclectice ale lui Hendrik Goltzius ( - ) și ale studenților săi, gravura pe cupru și gravura pe lemn nu joacă un rol atât de important în Țările de Jos ca în Germania Miniatura cărții din Olanda a trăit și ea doar în rămășițele fostei epoci de glorie, ale cărei roade le putem indica doar ocazional Dimpotrivă, tocmai aici pictura murală, mai decisiv decât oriunde altundeva, și-a cedat drepturile și obligațiile, pe de o parte, țesăturii de covoare, a cărei istorie a fost scrisă de Giffre, Muntz și Penchard, iar pe pe de altă parte, pictura pe sticlă, studiată de Levy, în principal în Belgia Țeserea covoarelor nu poate fi exclusă din marea artă a picturii olandeze din secolul al XVI-lea pe un avion Țesutul restului Europei palidează înaintea țesutului olandez al covoarelor; în Țările de Jos, rolul principal în această artă este acum, fără îndoială, acordat Bruxelles-ului Într-adevăr, chiar și Leon X a comandat producția celebrelor covoare Raphael în atelierul lui Peter van Aelst din Bruxelles în - ; o serie de alte serii celebre de covoare, pictate de italieni, păstrate în palate, biserici și colecții, sunt, fără îndoială, de origine Bruxelles Să numim de covoare cu faptele lui Scipio în Garde Meuble din Paris, tapiserii cu povestea de dragoste a lui Vertumnus și Pomona în palatul din Madrid și de vaci țesute din povestea lui Psyche în palatul din Fontainebleau Pe baza desenelor olandeze de Barend van Orley (d ) și Jan Cornelis Vermeyen ( - ), au fost țesute și vânătoarea lui Maximilian la Fontainebleau și cucerirea Tunisului în palatul de la Madrid Această ramură a artei și-a uitat acum fostul stil auster, cu spațiu limitat, pentru cei mai pitorești, și profunzimea stilului pentru luxul culorilor mai strălucitoare În același timp, pictura pe sticlă în Țările de Jos, ca și în alte părți, a mers pe aceeași direcție mai plastică, cu direcția de culori mai strălucitoare; și aici și-a desfășurat prima dată splendoarea larg și luxos O astfel de serie de ferestre ca în biserica Sf Waltrude în Mons ( ), în biserica Sf Iacov în Luttich ( - ) și biserica Sf Catherine în Googstraaten ( ), a cărei pictură în motive arhitecturale este încă impregnată de ecouri gotice, precum și de mari serii, îmbrăcate în întregime în forme renascentiste, de exemplu, ferestrele magnifice ale catedralei din Bruxelles, urcând parțial la Orlais ( ) , și marea biserică din Gude, lucrări care fac parte din Woeter și Dirk Krabet ( - ), parte din Lambert van Noort (până în ), sunt printre cele mai mari lucrări de pictură pe sticlă din secolul al XVI-lea Chiar dacă suntem de acord că pictura veche pe sticlă de mozaic era mai stilată decât pictura nou-fangled, nu se poate să nu fii impresionat de calmul, cu un număr mic de armonie de culori a ferestrelor mari din această direcție Un tip deosebit de pictură monumentală este reprezentat într-o parte a Olandei de picturi mari pictate pe lemn pentru bolțile de tavan, care în poligoanele corului bisericii reprezintă Judecata de Apoi și alte evenimente biblice în tempera, ca paralele ale Vechiului Testament cu Nou Picturi de acest gen, publicate și evaluate de Gustav van Kalken și Jan Six, sunt redescoperite în bisericile din Enkhuizen ( ), Narden ( ), Alkmaar ( ), Warmhuizen ( ) și în biserica Sf Agnes la Utrecht ( ) Cele mai vechi informații despre pictura olandeză din secolul al XVI-lea se găsesc în descrierea Țărilor de Jos de către Guicciardini, în epigramele picturilor lui Lampsonius și în celebra carte despre pictori a lui Karel van Mander cu note de Hymans în franceză și Hans Flörke in germana Dintre lucrările generale, trebuie menționat lucrările lui Waagen, Schnaase, Michiel, A I Waters și Torel, precum și lucrările lui Riegel și B Riehl Bazându-se pe Scheibler și autorul acestei cărți cu treizeci de ani în urmă au lucrat la studiul picturii olandeze din această perioadă De atunci, rezultatele sale au fost parțial completate, parțial confirmate de noi investigații separate ale lui Scheibler, Hyymans, Gulin (van Loo) și Friedländer Istoria picturii din Anvers a fost scrisă de Max Rooses și F I van den Branden; pentru istoria artei Leuven, van Evan a pus bazele în urmă cu mai bine de treizeci de ani, pentru Meheln - Neeffs, pentru Lüttich - Gelbig, pentru Haarlem van der Willigen Atractivitatea Țărilor de Jos pentru artiști Deja în primul sfert al secolului al XVI-lea, artiști din diferite orașe flamande, olandeze și valone s-au înghesuit la Anvers În listele maeștrilor și studenților Breslei Pictorilor din Anvers publicate de Rombouts și van Lerius, printre miile de nume necunoscute, trec prin fața noastră majoritatea pictorilor celebri olandezi ai acestui secol Ei sunt conduși de Quentin Masseys cel Bătrân, marele maestru flamand, care, după cum se recunoaște acum în general, s-a născut în la Leuven din părinții din Anvers, iar în a devenit stăpânul breslei St Luca la Anvers, unde a murit în Informațiile noastre despre acest maestru au crescut în ultima vreme datorită lui Guillemans, Carl Justi, Gluck, Cohen și de Baucher Cohen a arătat că Quentin a fost crescut la Leuven pe lucrările strictului Old Fleming Dirk Bouts și, se pare, s-a alăturat fiului său Albrecht Bouts (cca - ), pe care Van Even, Gulin și alții îl văd în stăpânul Adormirii a Muzeului Maicii Domnului din Bruxelles Dacă Quentin a fost în Italia nu este dovedit și nu rezultă neapărat din stilul său, care s-ar putea să se fi dezvoltat pe pământul local până la marea libertate, amploare și vervă a spiritului vremii, atât în nord, cât și în sud Chiar și ecourile Renașterii în structura picturilor și costumelor sale de mai târziu, întinderea plină de dispoziție a peisajelor sale cu clădiri luxoase pe versanții pădurii de munte și tandrețea modelării sale încrezătoare a corpului, care, totuși, nu are nimic de făcut face cu „sfumato”-ul lui Leonardo da Vinci, nu ne convinge că trebuie să fi cunoscut lucrările acestui maestru Cu toate acestea, el nu a rămas deloc rece față de mișcarea Renașterii și a condus cu îndrăzneală și puternic pictura flamandă în curentul principal al timpului său Desigur, nu are diversitatea, soliditatea și profunzimea spirituală a lui Dürer, dar îl depășește în puterea picturală a pensulei Limbajul formei lui Quentin, în general nordic în esență și nu lipsit de rugozitate și angularitate în dependența sa de alte stiluri, apare la unele capete de tip independent cu frunte înaltă, bărbie scurtă și guri mici, ușor proeminente Culorile lui sunt suculente, ușoare și strălucitoare, în tonul corpului se transformă în monocrom rece, iar în haine la acea nuanță irizată de diverse culori, pe care Dürer a respins-o definitiv Scrisul lui, cu toată puterea ei, vine la finisarea sârguincioasă a detaliilor, precum fulgii de zăpadă transparenți și firele individuale de păr fluturate Bogăția imaginației nu este caracteristică lui Quinten, dar el știe să ofere acțiunilor liniștite o viață spirituală extrem de intimă Principalele grupuri ale picturilor sale ocupă de obicei primul plan pe toată lățimea; peisajul luminos face o tranziție maiestuoasă de la planul de mijloc la fundal Imaginile bustului în mărime naturală ale Mântuitorului și ale Mamei Sale din Anvers, pictate cu dragoste, dar prelucrate sec, datează, fără îndoială, din secolul al XV-lea Repetările lor din Londra au un fundal auriu în loc de unul verde închis Patru retablouri mari dau o idee despre puterea matură a lui Quentin la începutul unui nou secol Cele mai vechi sunt canele care au apărut în altar sculptat în San Salvador în Valladolid Ele înfățișează Adorarea Păstorilor și Magilor Dovezile citate de Carl Justi ne fac să recunoaștem în ele lucrări foarte tipice lui Quentin Cunoscute, ușor accesibile, cele mai mari și mai bune lucrări ale lui Quinten sunt finalizate în altarul sf Anna de la Muzeul din Bruxelles, strălucind de o frumusețe calmă, cu Sf Născut într-o dispoziție de vis din partea de mijloc și finalizat în , altarul ap Ioan de la Muzeul Anvers, a cărui parte din mijloc se află în Plângerea asupra Trupului lui Hristos prezintă o imagine amplă, puternică și pasională Ușile altarului Sf Anna conține evenimente din viața lui Ioachim și a Annei, scrise larg și vital, cu o excelentă transmitere a vieții spirituale Aripile Altarului Ioan au pe laturile lor interioare chinurile a doi Ioani, iar figurile lor pe laturile exterioare, conform vechiului obicei, sunt prezentate sub forma unor statui pictate in tonuri de gri pe fond gri Al patrulea la rând cu aceste lucrări este, potrivit lui Gulin, marele triptic al lui Quentin cu Răstignirea din colecția lui Mayer van den Bergt din Anvers Dintre micile imagini religioase li se alătură mai multe tablouri care au fost considerate anterior lucrările „pictorului peisagist” Patinir, și mai ales frumoasa Răstignire cu Magdalena, îmbrățișând piciorul crucii din Galeria Națională din Londra și în Galeria Liechtenstein din Viena Adiacent acestor picturi se află o mică „Plângere asupra trupului lui Hristos” din Luvru, care transmite cu pricepere rigoarea Sfântului Trup și întristarea Mariei și a lui Ioan, care, totuși, nu este recunoscută de toată lumea ca o lucrare a lui Quinten Fără îndoială, Madonele magnifice, așezate solemn din Bruxelles și Berlin și imaginile izbitoare ale Magdalenei din Berlin și Anvers sunt autentice Quentin Masseys a fost, de asemenea, desăvârșitorul genului olandez cu jumătate de cifră în mărime naturală Majoritatea tablourilor de acest fel supraviețuitoare, cu oameni de afaceri în birouri, sunt, desigur, doar opera atelierului Lucrarea scrisă de mână, judecând după scrisoarea încrezătoare, terminată, este „Cântăritorul de aur și soția lui” la Luvru, „Cuplul inegal” de contesa Pourtales la Paris Este de la sine înțeles că Quentin a fost și cel mai mare portretist al timpului său Portrete mai expresive și artistice decât el nu erau pictate nicăieri în acea perioadă Cele mai faimoase sunt portretul unui canon pe fundalul unui peisaj larg și frumos din Galeria Liechtenstein, portretul lui Peter Aegidius în studiul său de la Castelul Longford și portretul lui Erasmus care scrie în Palatul Stroganov din Roma Portretul lui Jean Carondelet pe fond verde din Pinakothek din München este atribuit de cei mai buni cunoscători lui Orlais Amploarea din ce în ce mai mare a ideii și a metodelor de pictură ale maestrului poate fi urmărită tocmai în aceste portrete Pic Masseys, Quentin Portretul unui notar Adepți fără îndoială au apărut alături de Quentin Masseys, în primul rând în domeniul portretului de gen într-o jumătate de cifră mare Unele portrete de acest fel, considerate anterior a fi lucrările sale, de exemplu, „Doi avari” din Windsor, asupra căruia de Baucher a insistat pe Quentin, și „Recolta pentru un pui” la Dresda, datorită formelor goale și culorilor lor reci, au fost atribuite din nou fiului său Jan Masseys Marinus Klas din Romersval (Reimersval) (din până în și mai târziu), care în a fost student al breslei din Anvers, este, de asemenea, apropiat de Quentin Stilul său de a scrie este mai sever, dar totuși lipsit de conținut, decât al lui Quentin Cu o dragoste deosebită, se oprește asupra ridurilor pielii și asupra detaliilor extremităților, „Sf Jerome” din Madrid a fost scris de el în , „The Tax Collector” la München în , „Changer with his Wife” la Copenhaga în „Chemarea apostolului Matei” din colecția Lord Northbrook din Londra arată, de asemenea, ca o poză de zi cu zi Cu aceste poze i-am marcat subiectele preferate Gulin îl numește „unul dintre ultimii mari maeștri naționali flamanzi” Pic „Colector de taxe” la München în Joachim Patinir Patinier din Dinan ( - ), devenit maestru din Anvers în , primul adevărat pictor peisagist, recunoscut ca atare de Dürer, s-a dezvoltat alături de Boats, David și Quentin Masseys Dar totuși, peisajele sale cu copaci, ape și case, cu stânci în fundal, grămadă pe stânci, el încă se lega peste tot cu evenimentele biblice și nu dădea peisaje atât de dezvoltate organic și integrale în dispoziție precum acuarelele de peisaj sau micile picturi în ulei ale lui Dürer Altdorfer și desene de Huber În părți separate, Patinir a observat în mod natural și artistic și a transmis stânci stâncoase abrupte, grupuri luxuriante de copaci, priveliști largi ale râului asupra patriei sale, a văii Meuse de sus; el a înfățișat frunzele copacilor, după vechiul model olandez, granulate, cu puncte: totuși, el îngrămădește părți individuale una peste alta atât de fantastic și fără respect pentru perspectivă, încât imaginile sale despre natură par în general aglomerate și nenaturale Principalele picturi cu semnătura sa sunt: un peisaj din Madrid cu „Titația Sf Anthony”, atribuit acum lui Quentin Masseys, și un peisaj maiestuos cu „Botezul Domnului” în Galeria din Viena Semnătura lui este și peisajul cu „Odihnă în zborul în Egipt”, completarea sa preferată la peisajul din Anvers și cu St Ieronim în Karlsruhe La Berlin, pe lângă muzeu, lucrările sale se află în colecția Kaufmann; în alte ţări poate fi văzută în principalele galerii din Madrid şi Viena Pic Ispita Sf Anthony Alături de Patinir, s-a dezvoltat un al doilea pictor peisagist, aproape contemporan, al văii Meuse, Henry (Gendrik) Blee sau Met de Blee din Bouvigne (din până în și mai târziu), supranumit Civetta de italieni pentru semnul său „bufniță” Cert este că a fost în Italia, mai puțin sigur că a trăit în Anvers O serie de picturi religioase mediocre, și anume Adorarea Magilor și prototipul lor cu semnătura „Henricus Blesius” a Pinacoteca din München, își au originea de fapt în Anvers Distanțele lor peisagistice, judecând după motive și execuție, sunt adiacente peisajelor din Patinir, deși tonul lor maro este mai deschis Cu toate acestea, stilul figurilor acestor picturi are prea puțin în comun cu stilul figurilor peisajelor reale din Civetta, un peisagist excepțional din izvoare antice, astfel încât să nu existe nicio îndoială că picturile religioase ale a indicat că grupul Blesov aparținea pictorului peisagist Henry Met de Bles În orice caz, împreună cu Voll, considerăm că semnătura de pe poza din München este autentică Peisagerul cu acest nume, în comparație cu Patinir, în primul rând, se distinge printr-o culoare mai albicioasă, apoi este mai încrezător, dar mai plictisitor în compoziție și în cele din urmă mai moale, dar mai pompos în modul de a scrie În același timp, el refuză curând să doteze peisajul cu figuri religioase și le înlocuiește cu un gen Peisajele sale cu Calea Crucii de la Academia de Arte din Viena și Palazzo Doria din Roma, un mare peisaj montan fantastic cu laminoare, furnale și forje în Uffizi și un peisaj cu stânci, un râu și un (aproape imperceptibil) samaritean de la Galeria Viena, care deține o serie de picturi ale sale La trecerea la ultimul stil este un peisaj cu un negustor și maimuțe în Dresda Jan Gossart din Maubeuge (Mabuzet; pe la - ), numit de obicei Mabuzet după ce orașul său natal, în latină Malbodius, a lucrat cu încredere la Anvers De la David s-a mutat la Quentin, apoi în Italia ( - ), reluând influența Școlile superioare italiene, s-au dezvoltat în principalul reprezentant al stilului romano-florentin în Belgia Nu numai arhitectura, ci și figurile și întreaga compoziție participă la transformarea limbajului formelor și, prin urmare, cu plasticul ei rece, ascuțit făcut, stilul său pare manierat și neartistic Pe de altă parte, lucrările anterioare ale lui Mabuse, cum ar fi celebra adorație a magilor din Castelul Howard, semnată de el, Hristos pe Muntele Măslinilor din Berlin, Retabul Madonei în trei părți din muzeul din Palermo, sunt lucrări vechi olandeze cu un limbaj pătrunzător, vital al formei și vopsele Dintre picturile ulterioare, „Adam și Eva” la Hampton Court, „Evanghelistul Luca scriind Fecioara” la Rudolfinum din Praga și „Madonele” din Madrid, Munchen și Paris, cu toată arta tehnică, se disting deja prin răceala deliberată a formelor și tonurilor italianismului său; picturile mitologice de acest fel, precum „Hercule și Dejanira” de Cook la Richmond ( ), „Neptun și Amphitrite” la Berlin și „Danae” la München ( ) sunt cu atât mai insuportabile, cu cât se străduiesc încă să îmbine realismul capete cu plasticitate rece a corpurilor Portretele lui Mabuse din Berlin, Paris și Londra îl arată, totuși, din partea cea mai bună Totuși, portretul revine întotdeauna la natură Orez Neptun și amfitriții din Berlin Un maestru înrudit, care s-a dezvoltat sub influența lui Quentin, Patinir și Mabuse, a fost Jos van Cleve cel Bătrân (circa - ), un maestru din Amsterdam în , care a vizitat cel puțin Italia După studiile lui Kemmerer, Firmenich-Richartz, Justi, Gluck, Gulin și alții, se poate considera aproape complet stabilit că maestrul prolific, frumos și chipeș al Adormirii Maicii Domnului, cunoscut cu acest nume din cele două imagini ale sale cu acest complot la Köln ( ) și la München, nimeni altul decît acest Jos van Cleve cel Bătrân, deși Voll îl recunoaște doar ca imagine de München Scheibler a redat serviciu excelent prin compararea lucrărilor sale Aceste picturi ale pensulei sale, precum și altele anterioare, cu toată plăcerea și simplitatea lor joasă germană, sunt deja atinse de primele influențe ale Renașterii Principalele lucrări ale vârstei sale mijlocii, când încă îmbina prospețimea desenului cu culorile calde și o pensulă netedă, sunt nobilul altar bisericesc al Madonei cu Cireșe din Viena, mica Adorație a Magilor din Dresda, magnifica Madona în Sala Ince de lângă Liverpool și „Răstignirea” la Weber's din Hamburg Ele se disting prin forme de clădiri renascentiste bogate, dar doar pe jumătate expresive, cu cupidon sculpturali care joacă și peisaje frumoase care continuă modul mai echilibrat al Patinirului Stilul său de mai târziu, mai rece doar în unele figuri exprimate plastic, și în comparație cu Mabuse, mai moale și mai blând în modelaj, este reprezentat de marea „Adorare a Magilor” din Dresda, imaginile „Plângerii peste Hristos” din Luvru și la Institutul Stedel, „Altarul celor trei magi” din Napoli și „Sfânta familie” din Palazzo Balbi din Genova Portretele sale pictate blând și uniform în galeriile din Berlin, Dresda, Köln, Kassel și Madrid și cel mai frumos dintre ele, portretul masculin al colecției Kaufmann din Berlin, sunt încă și au fost cunoscute înainte, mai ales sub nume false O influență și mai puternică a lui Quentin Masseys decât maestrul „Adormirea Maicii Domnului” o arată „maestrul de la Frankfurt”, studiat de Weizsäcker, cu tabloul principal al retabloului din Frankfurt, studiat de Weizsäcker, cu tabloul său principal de altarul „Răstignirea” Institutului Staedel și „maestrul Sfântului Sânge” din Bruges; Galeria Weber din Hamburg deține „Altarul Fecioarei Maria” al operei sale scoala din Bruxelles Revenind la Bruxelles, întâlnim aici deja în primele decenii ale secolului un excelent maestru local, Barend van Orley (decedat în ), care, după cum se spune, și-a încheiat educația sub îndrumarea lui Rafael la Roma, deși în același timp timp este imposibil să-și dovedească șederea în Italia Artist al secolului al XV-lea la început, în jurul anului , sub influența lui Rafael, Dürer și Mabuse, trece la romanism și este el însuși cel mai semnificativ reprezentant al acestuia în Țările de Jos În urmă cu treizeci de ani, Alphonse Waters a arătat, iar recent Friedländer a confirmat din nou temeinic, că la început s-a dedicat în principal picturii antice, iar mai târziu țesutului de covoare și picturii pe sticlă la scară largă Nu numai Vânătoarea lui Maximilian, deja menționată, de la Luvru, ci și Viața lui Avraam la Gampton Court și Madrid, Bătălia de la Pavia la Napoli și unele dintre cele mai frumoase picturi pe sticlă din Catedrala din Bruxelles au fost realizate din cartonașele sale Orez Bătălia de la Pavia Friedländer consideră Altarul Apostolilor ca fiind cel mai vechi retablo care a supraviețuit, a cărui parte din mijloc, cu evenimente din viața apostolilor Toma și Matei, aparține Galerii din Viena, iar aripile aparțin Galerii de la Bruxelles El se referă la Ușa altarului Sf Walburga din Galeria din Torino, decorată într-un stil gotic pur, impregnat cu un spirit nu mai puțin vechi flamand, a fost începută abia în și finalizată în Retabloul aproape simultan înfățișând Predica Sf Norbert din München dă deja arhitectura Renașterii, desigur, prost înțeleasă Printre portretele sale excelente, simple și veridice, semnătura sa este cea a doctorului Celle din la Bruxelles Italianismul din Orlais se manifestă cu totul și imediat, deși într-o ușoară reelaborare, în Procesele lui Iov ( ) ale Muzeului din Bruxelles, în recent achiziționată Madona de la Luvru ( ), care corespunde unui tablou similar din în deținerea unei persoane particulare în Spania, precum și în altarul „Caritate săracilor” al Muzeului din Anvers, cu imaginea Judecății de Apoi și lucrări de milă Privim altarul cu Răstignirea din Rotterdam ca pe o lucrare de o dată ulterioară, iar împreună cu Friedländer considerăm portretul lui Carondelet din Munchen, atribuit lui Mosses, a fi cea mai matură lucrare a maestrului Retablele de la sfârșitul vieții s-au dovedit a fi mai degrabă lucrări mediocre ale atelierului său Pieter Kok van Aelst ( - ), călătorul „Vitruvius flamand” din Italia, care a locuit la Anvers înainte de a se muta la Bruxelles, a fost elev al lui Orlais Ca pictor în spiritul lui Orlais, îl cunoaștem din Cina cea de taină din Muzeul din Bruxelles În aceeași colecție se regăsesc tablouri ale artiștilor înrudiți cu Orlais, Cornelis și Jan van Conincksloogh ( - ), în care nu există urme ale vreunei evoluții în avans, vizibile, totuși, în picturile peisagistului din Bruxelles Luca-Hassel van Helmont ( - ) de la Galeria Viena și Colecția Weber din Hamburg, care a urmat direcția lui Civetta Niciunul dintre peisajele acestei școli de pe râul Meuse nu poate fi însă comparat în imediata percepție și exprimare colorată cu peisajele din Altdorfer și școala dunărenă Orez Vitruviu flamand La școala de la Bruxelles, noi, împreună cu Gulin, am putea încă include și „maestrul semifigurelor feminine”, în care Wickhoff sugerează nu mai puțin decât Jean Clouet, pictorul olandez de curte al regelui francez Francis I talentatul savant vienez a dat cu adevărat probabilitatea că a lucrat în Franța, dar că era Jean Clouet rămâne mai mult decât îndoielnic Doamnele sale care citesc sau fac muzică, de obicei pictate unul câte unul sau mai multe într-o jumătate de cifră printre mobilierul bogat decorat, s-au păstrat în multe colecții Wyckhoff le-a izolat și revizuit recent Cele mai frumoase trei doamne care fac muzică, galeriile Harrach din Viena În sensul rafinamentului genului de zi cu zi, aceste imagini, combinând pictura simplă și culorile fierbinți cu ipostaze nobile și animație calmă, iau o notă nouă în istoria picturii În Bruges, urmașii imediati ai lui David atrag imediat atenția Printre acestea se numără Adrian Isenbrandt, maestru al breslei orașului Bruges din , care a murit în Împreună cu Gulin, s-ar putea să avem dreptul să-i vedem lucrările în acele picturi pe care Waagen le-a atribuit în mod eronat maestrului de la Haarlem Jan Mostaert Deținând puțină imaginație în peisajele sale calme, capricioase, figurile simple și clar desenate, în fastul tonurilor sale profunde cu tonuri corporale nu tocmai pure, aduce stilul lui David la un farmec mai blând Marea sa „Adorație a Magilor” din Biserica Fecioarei Maria din Lübeck poartă data , în timp ce „Feacăna Îndurerată” din Biserica Maicii Domnului din Bruges a fost scrisă cel puțin zece ani mai târziu Dintre picturile care i-au fost atribuite foarte des, Gulin a evidențiat unele, de exemplu, „Apariția Madonei” („Deipara Virgo”) de la Muzeul din Anvers și le-a atribuit lui Ambrosius Benson (d aproximativ ), care a devenit stăpân al orașului Bruges în O nouă tendință națională în spiritul lui Quentin, opus artei acestor maeștri, cu un stil în care influențele italiene intră în conflict, este reprezentată de Jan Prevost (Prevostul) din Mons, care s-a stabilit în jurul anului la Bruges și a murit aici în , cu singurele sale picturi autentice de mai târziu, de exemplu, Judecata de Apoi din în muzeul din Bruges, o altă Judecata de Apoi la Weber din Hamburg și Madona în Glorie din Sankt Petersburg Dimpotrivă, Lancelot Blondel ( - ), ale cărui picturi se remarcă prin ornamentația bogată, realizată în tonuri maro pe aur și formele reci ale figurilor, a înotat complet de-a lungul cursului Renașterii Retable din cu viețile Sfinților Cosma și Damian în Biserica Sf James dă un exemplu al stilului său timpuriu, încă neuniform, iar stilul matur de mai târziu este exprimat în retabloul Madonei din din catedrală și în tabloul cu apostolul Luca din același an din Muzeul din Bruges Blondel a fost apoi urmat de Clais mai puțin avansat, dintre care doar Peter Clais cel Bătrân ( - ), al cărui excelent autoportret semnat din se află în Galeria Națională din Christiania, depășește prima jumătate a secolului Arta Olandei de Nord Cei mai semnificativi pictori din prima jumătate a secolului al XVI-lea, studiați în timpurile moderne de Dülberg, s-au adunat în nordul Olandei, în special la Leiden, Utrecht, Amsterdam și Haarlem Mișcarea principală a apărut pentru prima dată cu o vigoare reînnoită în Leiden Cornelis Engebrechts ( - ) a apărut aici ca un maestru care a pornit pe noi drumuri Două dintre principalele sale lucrări din Muzeul din Leiden sunt retabloul cu Răstignirea (circa ), Jertfa lui Avraam și șarpele de bronz în interior, Batjocorirea Mântuitorului și încoronarea Mântuitorului cu o coroană de spini pe exteriorul aripi și altarul cu Plângerea peste Trupul lui Hristos (aproximativ ) ) cu mici scene ale Patimilor lui Hristos pe părțile sale și cu uși magnifice cu donatori și sfinți În ambele lucrări, pasiunea unei narațiuni pline de viață este maiestuoasă, introdusă cu succes în tărâmul unui peisaj bogat La Răstignire, transferul corpului este magnific, în ciuda umbrelor maro-gri și a efectului puternic combinat al culorilor strălucitoare individuale; mișcările patetice sunt încă oarecum teatrale; figurile alungite, alungite, cu capetele lor mici, picioare lungi, gambe groase și glezne subțiri, aparent, au doar o relație îndepărtată cu natura; fețele lui masculine cu nas lung, tipurile feminine cu o parte superioară înaltă a feței și o parte inferioară izbitor de scurtă, nu se aseamănă cu ei înșiși Picturile altarului cu Plângerea peste Trupul lui Hristos sunt pictate mai puțin tăios și sunt executate mai moale și mai în ton, luate în tonuri maro Toată arhitectura din aceste picturi, desigur, este gotică târziu, iar toate figurile, în absența corelațiilor în general corecte, se străduiesc independent de la legătura dintre secolul al XV-lea și libertatea secolului al XVI-lea Nu putem enumera aici numeroasele picturi mici din alte colecții, care recent i-au fost atribuite lui Engebrechtsen de cei mai buni cunoscători Cu toate acestea, printre ele se află și o mică „Ispitire a Sf Anthony" la Dresda! Pic Luka van Leyden Principalul elev al lui Engebrechts a fost faimosul fiu al lui Guy Jacobs, Lucas van Leyden (din sau mai devreme până în ), care a acționat nu numai ca pictor, ci și ca sculptor și gravor al compozițiilor sale și desenator pentru gravura în lemn, în care poate fi comparat cu Dürer A lăsat de gravuri pe cupru, gravuri și gravuri în lemn Dezvoltarea sa artistică apare cel mai clar în gravurile pe cupru evidențiate de Folbert După experiențe timpurii, cum ar fi Mahomed adormit ( ), deja în Convertirea lui Saul ( ) și în ispita Sf Anthony cu figuri alungite, precum cele ale lui Engebrechts, tânărul maestru trece la un limbaj mai clar al formelor și o grupare mai corectă pe fundalul unor peisaje bogate Deja în , pe foile cu „Adam și Eva în exil”, „Esse Noto”, „Lăptașa” atinge o înălțime uimitoare de stil național matur, viață interioară și plinătate tehnică duioasă, apoi pe foi cu „Pentefry” ( ) ) și Cu „Pyramus” ( ), încearcă să transmită un sentiment pasional, iar în perioada următoare, cu astfel de gravuri precum „Purând crucea” ( ), o mare „Calvaria” ( ) și „Hristos în formă de grădinar” ( ) devine sub steagul lui Dürer Influența lui Dürer asupra lui Luca culminează cu portretul împăratului Maximilian ( ), în seria mai mare Patimile lui Hristos ( ), în Dentist ( ) și în The Surgeon ( ) Dar în jurul anului , sub influența lui Mabuse, Luca a trecut deschis la școala romană a lui Marcantonio, clar vizibilă nu numai în forme, ci și în conținutul elegantelor sale gravuri ornamentale ( și ), în Venus și Cupidon ( ) ), în seria Căderii ( ) și „Venus și Marte” ( ) Suprafața parcelelor sale era la fel de variată ca și zona parcelelor lui Dürer; dar în spirit, putere și pătrundere, Luka nu poate fi comparat cu marele Nuremberger Picturile sale în ulei care au supraviețuit confirmă această impresie Momentele proaspete și vesele ale tinereții includ: „Jucătorii” Contelui de Pembroke în Wilton Goes și „Jucătorii de șah” din Berlin În jurul anului , magnifica lui în culori, ușor atinsă de tendințele Renașterii, a apărut Madona din Berlin Spiritul Renașterii este resimțit mai puternic în „Madona” și „Anunțul” din la München Cele mai bune lucrări ale tendinței italiene târzii sunt faimoasa sa Judecata de Apoi ( ) din Muzeul Leiden, apoi Moise stropește apă dintr-o stâncă în Muzeul German ( ), o pictură importantă de acest gen, cu figuri maniere, lungi și culori reci , și în pictura în trei părți care înfățișează vindecarea orbului din Ierihon ( ) la Sankt Petersburg Imaginea din mijloc a Judecății de Apoi din Leiden îl reprezintă pe Hristos în depărtare, fără Maria și Ioan, pe curcubeu, dedesubt, la dreapta și la stânga apostolii, privind curioși din spatele norilor, și pe pământ cu un orizont ușor curbat „Învierea morților” Figurile nu sunt înghesuite într-o minge, ci într-un spirit deliberat italian, ele sunt clar și definitiv împrăștiate în imagine singure sau în grupuri, dar exprimate involuntar prin propriul lor limbaj de forme Fiecare figură nudă se străduiește să se exprime și iese în evidență într-un ton corporal special, arbitrar, printre figurile vecine Cu toate formele calculate ale operei maiestuoase, este încă concepută și executată complet independent Cu pitorescul său, transmiterea vieții atmosferei, armonia blândă a tonurilor și netezimea ușoară a scrisului, depășește aproape toate lucrările simultane ale picturii nordice La Amsterdam, în primele decenii ale secolului, maestrul Jacob Cornelis van Ostsazanen ( - ) a înflorit, folosind formele arhitecturale ale Renașterii în picturile sale ulterioare, dar rămânând în esență un artist strict și sec în vechiul spirit olandez în esența imaginației sale Presupunerea că el depinde de Engebrechts este lipsită de orice dovadă Siluetele sale au frunțile înalte și o față mică și inferioară El trage fiecare fir de păr separat și efectuează cu fermitate și sârguință sensurile giratorii din prim-plan Pictează bogat și sârguincios, deși oarecum tăios, modele în culori deschise, bogate Gravurile sale pe cupru erau deja cunoscute de Bartsch și Passavant, iar picturile sale au fost comparate pentru prima dată de Scheibler Saul său la zâna Endor a apărut la Rijksmuseum în , iar un portret masculin din aceeași colecție în Picturile lui Ostsazanen se află și în Kassel, Berlin, Anvers, Napoli, Viena și Haga Combinația dintre splendoarea exterioară cu căldura sentimentului interior este atracția lor particulară Orez Saul al vrăjitoarei din Endor La Utrecht, a fost celebru Jan van Scorel ( - ), un maestru considerat a fi adevăratul plantator al italianismului în Olanda A fost elevul lui Jacob Cornelis la Amsterdam, al lui Mabuse la Anvers, apoi a călătorit în Germania și Italia Stilul său timpuriu cu influență germanică a lui Dürer este arătat de un frumos retablo cu Sfânta Familie din în Oberwellach, plin de observație directă Maniera lui medie, italiană, este reprezentată de „Odihnă în zborul în Egipt” din Muzeul din Utrecht, iar Dosso Dossi îi amintește de Dyulberg Dintre picturile sale de mai târziu, reci, în mod deliberat romane, juxtapuse de Justi, Scheibler și Bode, dar pictate în olandeză cu umbre maronii, Răstignirea ( ) în provincia Bonn Muzeul poartă insigna numită după Scorel Îmbrăcat de dispoziție în peisajul „Botezul Domnului” din Muzeul Gaarlem certificat de van Mander Restul picturilor din acest stil pot fi găsite cel mai bine în Utrecht și Amsterdam Excelent este și altarul său cu Hristos în formă de grădinar la Weber's din Hamburg Și mai vii sunt portretele sale, precum Agathe van Schonhoven ( ) din Galeria Doria din Roma Picturile în lemn ale muzeelor din Haarlem și Utrecht, înfățișând pelerinii din Haarlem și Utrecht în Țara Sfântă sub formă de semifiguri, mergând una după alta, sunt trepte care preced grupurile de portrete ale marii picturi olandeze Se pare că Scorel deține și portretul de familie al Galeriei Kassel, care face o impresie atât de puternică Jan Mostaert Jan Mostaert ( - ) este considerat principalul maestru din Haarlem al acestui timp Deoarece nu există lucrări de încredere ale lui, ele sunt căutate printre lucrările bune ale maeștrilor fără nume Recent, Gluck a făcut presupunerea plauzibilă că frumosul portret masculin de la Bruxelles cu Sibila Tiburtine pe un fundal peisaj, două uși cu donatori din aceeași colecție și minunata Adorație a Magilor din Amsterdam Rijksmuseum sunt lucrările originale ale lui Mostaert Benois și Friedländer au adăugat aici, pe lângă unele portrete, un frumos altar al Patimilor Domnului, proprietatea lui d'Ultremont la Bruxelles, care a apărut parcă la Haarlem, dar cu o astfel de monogramă care în niciun caz nu poate fi atribuit lui Mostaert În orice caz, adevăratul Mostaert, dacă este așa, este un maestru de tranziție de la gotic la renaștere, un talent talentat în domeniul peisajului și portretului și abilitatea de a scrie frumos Orez „Adorarea magilor” în Amsterdam Rijksmuseum A doua jumătate a secolului al XVI-lea, după cum s-a spus, a adus picturii olandeze, împreună cu noul realism național, o victorie completă asupra idealismului italian, care a pregătit totuși calea libertății de mișcare a marii picturi naționale din secolul al XVII-lea secol Marii maeștri ai acestui italianism olandez complet dezvoltat din a doua jumătate a secolului al XVI-lea se deosebesc de predecesorii lor, cărora li s-au alăturat, Orleys, Mabuse și Scorelay, prin imitația lor ascuțită și unilaterală a Sudului Scopul aspirațiilor lor, pe care le-au atins, urma să fie numit olandezul Michelangelo și Rafaeli Fără îndoială că aveau o mare pricepere tehnică, iar acest lucru este evident mai ales în portretele lor, care i-au forțat să se țină de natură Picturile lor mari, maniere, cu conținut laic sau sacru, nu aveau adesea nu numai vederea și simțirea imediată, ci și toate avantajele eterne cu adevărat artistice Acest lucru se aplică în egală măsură studentului lui Orley din Mecheln, Michel van Coxey ( - ), ale cărui picturi mari se etalează în biserici și colecții din Belgia, și studentului lui Mabuse din Luttich, Lambert Lombard ( - ), ale cărui picturi în ulei sunt aproape cunoscute numai în gravurile contemporane; același lucru se poate spune despre fratele lui Cornelis Floris, elevul lui Lombard Frans Floris de Vriendt ( - ), cel mai influent maestru dintre toți acești artiști Cea mai bună imagine a lui, și anume, puterea deplină a „Părîrii îngerilor” ( ), se află la Anvers, iar cea mai slabă „Judecata de Apoi” ( ) se află la Muzeul din Bruxelles Printre elevii lui Floris se numără Marten de Vos ( - ), Crispian van den Broek ( - ) și cei trei frați Franken, care formează ramura principală a acestei familii de artiști, Hieronymus Franken I ( - ), Frans Franken I ( - ) și Ambrosius Franken ( - ), cunoscuți în principal pentru diverse picturi istorice cu figuri mici printre peisaje, pe care tânăra generație a lui Franken a continuat să le rafine într-un stil mai recent al secolului al XVII-lea Nobilul Leiden Otto van Veen (Venius; - ), care ne interesează ca profesor al lui Rubens, a aparținut și el pilonilor principali ai „marelui” tablou din Anvers A fost elevul lui Federigo Zuccaro la Roma, iar în picturile sale neputincioase pestrițe (la Bruxelles, Anvers și Amsterdam), el s-a străduit, fără îndoială, pentru calmul și claritatea clasică Cea mai veche generație de manieriști flamanzi este formată din maeștri veniți de la Quentin Mosses, care au scris scene de gen împreună cu povești cu conținut laic și religios Așa a fost fiul lui Quentin, Jan Mosses ( - ), iar picturile sale biblice, scrise în spiritul direcției italiene, încep abia din „Respingerea lui Iosif și a Mariei” de la Muzeul din Anvers, totuși, picturile sale ulterioare din viața populară cu jumătate de figuri, de exemplu, „Societatea veselă” ( ) din Viena, au rămas pe pământul local, cel puțin în designul lor Un maestru înrudit este Jan Sanders van Hemmessen (circa - ; o carte despre el de Graefe), a cărui imagine preferată a fost Chemarea apostolului Matei în jumătate de cifre de mărime naturală Începând cu pictura sa din München pe acest subiect ( ) și pictura similară Fiul risipitor ( ) din Bruxelles și până la Vindecarea lui Tobias la Luvru ( ), se poate urmări dezvoltarea sa, învecinată parțial cu Quentin și terminând cu italianismul rece cu umbre maronii si lumini albicioase Gemmessen ar putea fi considerat și un pictor de gen dacă, împreună cu Eisenman, îi atribuim picturile vioiului „pictor monogramă Brunswick”, numit așa după monograma tabloului său „Hrănind săracii” din Braunschweig, reprezentând pe jumătate peisajul Totuși, nu am fost niciodată pe deplin convinși de corectitudinea acestui punct de vedere, acum abandonat de majoritatea experților mai moderni, dar din nou acceptat de Graefe Gemmesen a murit, însă, la Haarlem, unde s-a mutat în jurul anului În Gaarlem a locuit și Marten van Hemskerk ( - ), un elev al lui Scorel În pictura sa din al Muzeului din Haarlem, înfățișându-l pe Apostolul Luca, el este încă destul de fierbinte și sincer, dar în lucrările ulterioare, de exemplu, în desenul rece cu umbre maronii „Sărbătoarea lui Belșațar” ( ) din același loc, aparține lui tendința la modă italiană Cel mai important, însă, maestru din Haarlem din a doua jumătate a secolului al XVI-lea a fost Cornelius Cornelis van Haarlem ( - ), picturile sale reci, în stil italian, pe teme biblice și mitologice, care expun în mod deliberat trupuri goale pictate arbitrar privitorului , exagerează slăbiciunile Judecății de Apoi Luke van Leyden, în timp ce plin de viață și mișcare „Cina pușcașilor” din a Muzeului din Haarlem ocupă un loc important în istoria portretului olandez sub formă de grupuri Joachim Uteval ( - ) la întoarcerea sa din Italia în orașul natal, Utrecht a fost mai puțin original în picturile sale mari ale Muzeului din Utrecht decât în picturile mici cu conținut mitologic, precum Parnassus ( ) din Dresda, pentru toate manierismele stilului său, marcate de imaginație poetică și armonie colorată Pieter Pourbus ( - ) a fost unul dintre olandezii care s-au stabilit în Flandra; fiul său Frans Pourbus I ( - ) s-a născut deja la Bruges Ambii aparțin celor mai buni pictori de portrete ai timpului lor, dar în picturile istorice cunoscute în Bruges și Gent, ei sunt capabili să combine o parte semnificativă a puterii și clarității primitive cu imitația italienilor Spre deosebire de toți acești pictori istorici ai tendinței italiene, maeștrii tendinței naționale olandeze au fost, desigur, în același timp principalii reprezentanți ai principalelor domenii de artă populară de portret, gen, peisaj, natură moartă și motiv arhitectural Dar toate aceste ramuri nu au avut încă timp să se disocieze brusc unele de altele și de pictura istorică Imaginile biblice servesc în cea mai mare parte drept pretext pentru peisaje, gen și natură moartă Peter Arts Printre cei mai vechi pictori de gen olandezi independenți se numără Pieter Arts sau Artsen ( - ), poreclit Lange Pier, care a lucrat la Anvers timp de peste douăzeci de ani, dar s-a născut și a murit la Amsterdam Au fost tratate cu succes de Sivere Falda altarului din , redescoperită de Sievers în mănăstirea Rogarts din Anvers (acum în muzeul de acolo), se află încă pe pământul școlii romane Cele mai bune lucrări ale maestrului cu o puternică dorință de realism au caracterul unui gen Chiar și „Carrying the Cross” ( ) din Berlin cu femeile sale de piață și căruțele încărcate dă impresia unui gen Cele mai bune picturi ale sale, cu contururi atent desenate, trec la pictura naturii moarte și „Dansez cu ouă” ( ) la Amsterdam, „Sărbătoarea țăranului” ( ) la Viena, „Bucătari” în mărime naturală ( ) la Bruxelles iar în palazzo Bianco din Genova deschide noi drumuri El surprinde în mod viu și fidel tipurile de țărani, transmite clar acțiunile, iar părți din interior sau peisaje sunt surprinzător de conectate cu figurile Orez dar are o expresie simplă și plină de expresie, pictura este largă și netedă, tonurile locale sunt peste tot puternic evidențiate Studentul lui Athsen la Anvers, Joachim Bekelar ( - ) este adiacent lui Gemmesen cu picturile sale religioase, dar îi conduce pe inovatori cu picturile sale mari ale piețelor și bucătăriilor din Galeria Viena, realizate ca un „nature-morte” „Târgul” său ( ) din München prezintă în mijlocul „Hristos arătat oamenilor”, iar „Piața de legume” ( ) din Stockholm are „Procesiune la Calvar” pe fundal Galeria Stockholm și Muzeul Napoli sunt deosebit de bogate în lucrările sale Un alt fiu al lui Quentin, Cornelius Masseys (aproximativ din până în și mai târziu), a fost de asemenea semnificativ în felul său, cunoscut în principal ca un gravor plin de viață și gravor de imagini din viața populară În picturile rare în ulei, de exemplu în peisajul cu un taximetrist ( ) al Muzeului din Berlin, el stă și pe pământ național Lor li se alătură și principalul maestru al artei naționale olandeze din acest timp, în multe privințe cel mai mare artist olandez al secolului al XVI-lea, Pieter Brueghel cel Bătrân (Brueghel Bruegel), numit și Muzhitsky ( - ), care s-a născut în satul olandez Brueghel și a devenit studentul și ginerele lui Peter Cook van Aelst în Anvers, iar apoi în s-a mutat la Bruxelles Gimans, Mikhel, Bastelar, Gulin, Romdal și alții au scris despre el nu cu mult timp în urmă A fost la Roma, dar parțial sub influența lui Hieronymus Bosch, el a fost cel care a reelaborat complet toate impresiile sudice și opiniile sale olandeze asupra naturii într-un nou întreg original Un puternic dar de observație l-a arătat ca un satiric instructiv într-o serie de lucrări, iar în multe altele, cel mai relaxat, cel mai vital povestitor și mai presus de toate cel mai mare pictor de gen și peisaj al vremii sale, capabil să refacă în mod surprinzător chiar și scene biblice în direcția peisajului și genului În primii ani ai vieții sale, Peter s-a dedicat în principal graficii în serviciul gravorului și editorului din Anvers Hieronymus Cock Unele dintre lucrările sale au fost gravate de alții, iar unele dintre ele le-a gravat el însuși prin gravură În gravurile realizate după desenele sale în legătură cu propria înțelegere a temelor biblice apar diavolitatea fantastică și un element satirico-didactic El este un artist cu adevărat mare în pictura sa, iar cea mai veche pictură a lui este datată Jumătate dintre picturile, aproximativ , care au supraviețuit până în prezent, se află în Muzeul Curții din Viena Cartierul și Postul Mare ( ), Jocurile copiilor ( ) păstrează încă orizontul înalt și compoziția împrăștiată a gravurilor sale Apoi a trecut la pitoresc Orizontul i s-a scufundat, numărul figurilor a scăzut, dar s-au unit în grupuri mai închegate, legate între ele și cu peisajul Cele mai bune lucrări ale sale, tocmai în sensul pitorescului, sunt picturi ulterioare mici, de exemplu, Spânzurații din Darmstadt și Orbii din Napoli, ambele pictate în Tablourile cu figuri se disting printr-un desen extrem de expresiv și sunt scrise de obicei cu o pensulă ușoară, cu amplificare tonuri locale ascuțite coordonate subtil între ele; peisajele sale, adesea la fel de reprezentative pentru picturile de figuri, sunt de obicei executate cu o pensulă mai perfectă și cu o observare mai clară a luminii și umbrelor El a readus schițe maiestuoase din natură din călătoria sa dincolo de Alpi, transmițând natura munților înalți cu stâncile lor abrupte și râurile șerpuite atât de natural și într-o perspectivă atât de adevărată, ca în nicio schiță anterioară a peisajului, cu excepția schițelor lui Dürer Performanța lor pitorească este dominată de tonuri puternice de pământ maro, cu frunze verzi-albăstrui descrise în puncte mici Cu o mare varietate de tonuri aerisite și o puternică transmitere a fenomenelor atmosferice, aceste studii se remarcă singure printre peisajele secolului al XVI-lea Figurile introduse în ele pentru renaștere sporesc starea de spirit naturală a peisajului Peisajele sale din noiembrie, decembrie și februarie sunt magnifice, portul său de agrement, primul de acest fel, din Viena, este puternic scris De asemenea, este stocat un imens peisaj montan cu „Conversia Apostolului Pavel”, un exemplu de mare peisaj istoric „Înfrângerea filistenilor” - un exemplu exemplar de pictură de luptă, unind masele confuze în mișcări naturale, și „Turnul Babel” - prototipul numeroaselor imitații ale „Nunta țărănească” din Viena - cele mai bune dintre genurile sale țărănești - în construcția naturală și subtilitatea picturii depășește toate picturile lui Tenier înfățișând scene domestice din viața țăranilor, cărora le-a arătat calea Acolo se află și cele mai expresive picturi biblice ale sale, și anume peisajul înzăpezit cu Masacrul Inocenților și peisajul de primăvară cu Purtarea Crucii Dintre imaginile simbolice, trebuie să remarcăm și „Țara basmelor” a colecției Kaufmann din Berlin și uriașul „Triumful morții”, al cărui original se pare că se află la Madrid Pic „Spânzuratul” Pic Tabloul „Triumful morții” Fiul lui Pieter Brueghel, Pieter Brueghel cel Tânăr ( - ), numit în mod eronat „Infernal”, de fapt doar un slab imitator al bătrânului, a repetat unele dintre aceste picturi Pieter Brueghel cel Bătrân, ultimul dintre primitivi și primul dintre maeștrii moderni, așa cum spune Gulin despre el, a fost în general un inovator care a prezis viitorul pictură portret Portretul olandez din această perioadă s-a străduit independent și cu încredere pentru perfecțiunea picturală În Anvers, cei mai buni portretişti flamanzi din a doua jumătate a secolului al XVI-lea au fost studenţii lui Lombard Billem Kay (d ), al cărui portret în bust al unei femei se află la Rijksmuseum din Amsterdam, şi studentul şi vărul său Adrian Thomas Kay (c - ), celebru pe portrete autentice ale lui la Viena și Bruxelles În Bruges, după cum s-a subliniat, Pourbus-urile au înflorit mai ales Pieter Pourbus (circa - ) se remarcă prin portretele extrem de vitale ale cuplului Fernagant ( ) din Muzeul din Bruges, prezentate pe fundalul unei priveliști luxoase a orașului și a fiului său Frans Pourbus cel Bătrân ( - ), ale căror portrete, scrise cu mare observație și putere în culori calde, aparțin celor mai bune pentru vremea lor, de exemplu, portretul unui bărbat cu barbă roșie ( ) la Bruxelles Maestrul de renume mondial al portretului olandez al acestui secol a fost elevul lui Scorel, utrechtianul Antonis Mor (Antonio Moro; - ), care s-a simțit ca acasă în toate principalele orașe ale Europei Hymans i-a dedicat un volum vast și excelent În lucrările sale timpurii, de exemplu, în portretul dublu al canoanelor de la Utrecht ( ) din Berlin, dependența lui de Scorel este încă vizibilă Mai târziu a fost influențat în special de Holbein și Titian, între care ocupă o poziție de mijloc În portretele perioadei lor de mijloc, frumos aranjate și pictate cu încredere și lin în culori clare, de exemplu, în portretul Jeanne d'Archel îmbrăcat în roșu ( ) la Londra, domnul cu ceas ( ) la Luvru, în portretele masculine din la Haga și la Viena, apoi la Kassel, Dresda și Karlsruhe, el seamănă uneori cu contemporanul său italian Moroni Portretele sale de mai târziu au devenit mai blânde și mai restrânse ca ton; cel mai magnific dintre ele, portretul lui Hubert Goltzius ( ) la Bruxelles, arată în același timp o dragoste pentru a scoate detalii, chiar și până la părul bărbii Mulți portretiști olandezi din această perioadă au lucrat în special în străinătate Nicholas Neufchatel a scris la Nürnberg, Geldorp Gortius la Köln ( - sau ); după moartea lui Holbein, la Londra s-a stabilit o întreagă colonie de portretişti olandezi, pe care îi vom întâlni mai târziu În Olanda, și mai ales în Amsterdam, pictura populară locală a portretelor de grup a crescut treptat într-unul dintre domeniile artistice majore ale picturii mari Inițiativa a fost făcută de șefii breslelor de tir Spre sfârșitul secolului au apărut „Anatomia”, înfățișând grupuri portrete de bresle de chirurgi, și „Consilii”, înfățișând ședințele consiliilor diferitelor instituții caritabile Săgeți de Dirk Jacobs (circa - ) în Rijksmuseum din Amsterdam și în Hermitage din Sankt Petersburg, picturi de Cornelis Anthony Teinissen (circa - ) în Rijksmuseum și în primăria din Amsterdam, apoi picturi ale acestui fel de Dirk Barendts ( - ) care a câștigat încet libertatea ) în Rijksmuseum arată cum figurile de trăgători în jumătate de lungime, aliniate mai întâi într-un șir continuu, toate împreună, se transformă treptat în grupuri construite artistic, datorită selecției șefilor , distribuția liniilor în diagonală, spiritualizarea chipurilor și o relație mai vie înfățișată între ele Chiar și în tabloul „Cinele pușcașilor”, o mișcare de gen restrânsă a început să intre abia după ; iar în figură completă săgețile stau pe pământ pentru prima dată în pictura din de Cornelis Ketel ( ) din Rijksmuseum, iar maestrul folosește mijloace „primitive” salvatoare pentru a construi compoziția Picturile de filmare ale lui Pieter Isaacs (d ) din aceeași colecție sunt împărțite în grupuri separate, executate cu pricepere, iar cea mai veche „Consiliu” din aceeași colecție, un grup de portrete a consiliului de lenjerie al breslei din și cel mai vechi „Anatomy”, o prelegere despre anatomie de Sebastian Egberts , deținută de Art Pieters ( - ), fiul lui Pieter Aartsen În sfârșit, la Haarlem, fotografia filmată a lui Cornels van Harlam Cornelis ( - ) din este mai mult un gen decât un grup portret, datorită acțiunilor unor indivizi introduși în el și a marcat o întreagă lovitură de stat, în timp ce fotografia filmată a lui același maestru din și aceeași întâlnire de la Haarlem, împreună cu libertatea de mișcare dobândită, revine din nou la curentul principal al unui adevărat grup de portrete Orez Pictura „Anatomie” peisagistică Pictura de peisaj olandez din a doua jumătate a secolului al XVI-lea a suferit, de asemenea, o schimbare semnificativă În loc de peisajele fantastice Maasian de la Patinir, Blesov și Gassels, au existat peisaje ale îndrăznețului inovator Pieter Brueghel Deși în general sunt rodul imaginației libere, ni se par piese ale naturii reale Este posibil ca Pieter Arts să-l fi influențat cu „unitatea planului orizontal”, așa cum spune Johanne de Jong, dar Brueghel, nu Arts, a fost adevăratul pictor peisagist Peisajul școlii Mecheln, cu cel mai vechi maestru al său Hans Bol ( - ), s-a alăturat stilului lui Bregel cu felul său de a înfățișa copacii prin puncte mici, cu verdeață strălucitoare Două mari peisaje mitologice din Stockholm nu dau o idee atât de bună despre el, precum nouă mici peisaje din Dresda, animate parțial de evenimente biblice, parțial de evenimente cotidiene Au existat și artiști din Mecheln înrudiți cu ei, Lucas van Valckenborch (circa - ), ale cărui peisaje au fost pictate mai ales de dragul lor, fratele său Marten ( - ), fiul său Frederick van Valckenborch ( - ), al cărui picturile pot fi cel mai bine studiat la Viena Odată cu aceste foste tendințe în pictura peisagistică flamandă, apare acum una nouă, conștientă de insuficiența perspectivei generale a peisajelor de atunci cu goluri, dar vine în salvare cu fonduri insuficiente Dificultățile prezentate de imaginea pământului au fost eliminate prin „culisele” formate una după alta, iar dificultățile de perspectivă au fost însă eliminate prin „trei planuri” deja folosite mai devreme, față maro, mijloc verde și spate albastru Și mai presus de toate, modul de a scrie copaci cu puncte este înlocuit cu „stilul grinzilor”, mai mult perfect, deoarece formează frunziș din ciorchini individuale de frunze, scrise frunză cu frunză în prim plan Fondatorul acestei tendințe de tranziție, așa cum a arătat deja van Mander, este Gillis van Coninxloo ( - ), cu care Sponsel ne-a prezentat mai bine S-a născut la Anvers și a murit la Amsterdam și a câștigat influență atât asupra picturii de peisaj olandez, cât și flamand Somptuosul său peisaj fumuriu din înfățișând Judecata lui Midas din Dresda și două peisaje din și în Galeria Liechtenstein îl descriu suficient Matei Bril, născut în la Anvers și murit în la Roma, a adus mai întâi stilul Coninxloo în Italia, unde fratele său Pavel Bril ( - ) l-a dezvoltat mai departe, învecinat cu Carracci, în fața cărora nu putem vorbi despre acest maestru În cele din urmă, motivul arhitectural s-a dezvoltat acum și în Țările de Jos într-o ramură independentă a artei Hans Vredemann de Vries ( - ) a venit cu imagini ale galeriilor în stil renascentist; picturile sale semnate de acest fel sunt la Viena; urmat de elevul său Hendrik Stenwijk cel Bătrân (circa - ) cu biserici gotice, săli mari și bolți puternice de piatră; camerele sale interioare oarecum uscate, dar distinct desenate se disting prin umbre adânci și clarobscur subtil Cel mai vechi tip de biserică gotică pe care l-a pictat în este la Ambrosiana din Milano Astfel, secolul al XVI-lea în Țările de Jos a pregătit calea pentru secolul al XVII-lea în toate domeniile Cu toate acestea, toate aceste tipuri de pictură ating o independență completă, libertate și rafinament numai în lumina artei naționale olandeze a noului secol Arta franceză a secolului al XVI-lea Introducere Viața spirituală a Franței în secolul al XVI-lea era și o luptă neîncetată între vechi și nou, între local și străin, între libertatea spiritului și cerințele legii Renașterea franceză din secolul al XVI-lea s-a alăturat italianului cu mai multă directie și mai multă înțelegere decât cea germană și, după cum a aflat în special Geimüller, în secolul al XVII-lea și mai târziu a continuat să se dezvolte în aceeași direcție, transformând și extinzând italianismul și uneori revenind la sarcinile naţionale Sângele romanic, care curgea în venele francezilor, alături de galic și germanic, a permis creatorilor goticului medieval, cea mai puternică artă națională nordică, să perceapă și să dezvolte mai pe deplin formele sudului mai independent decât era posibil pentru germani și Olanda; Arta franceză este din ce în ce mai hotărâtă, în orice caz mult mai îndrăzneață decât cea germană sau olandeză, acum a început să se dezvolte într-o adevărată artă de curte, a cărei lumină era soarele grațiilor regilor care iubesc fastul Pentru regii francezi ai secolului al XVI-lea, din rândurile cărora veneau reprezentanți atât de puternici precum Francisc I, Henric al II-lea și Henric al IV-lea, promovarea artelor nu era doar o chestiune de stat, ci o chestiune apropiată de inimile lor; în acest sens, știința franceză desemnează departamentele istoriei artei franceze nu prin schimbări în direcțiile sale, ci prin numele de suverani și, totuși, schimbările de stil nu coincid întotdeauna complet cu timpul domniei lor În cursul secolului al XVI-lea, în artele vizuale ale Franței, chiar mai vizibil decât în poezia ei, s-a dezvoltat pe deplin o mișcare pe care o numim, urmând astfel de savanți precum Laborde, Muntz, Palustre și Lemonnier, Renașterea franceză în sens restrâns al cuvântului Arhitectura franceză a secolului al XVI-lea Fundamentele arhitecturii franceze Arhitectura domină atât de complet arta franceză a secolului al XVI-lea încât prin istoria „Renașterii franceze” înțelegem, în primul rând, istoria arhitecturii acestei perioade Dintre cercetătorii francezi în acest domeniu, pe lângă Muntz, Palustre și Lemonnier, mai trebuie să numiți Berti, Choisy și de Croix În Germania, Renașterea franceză a fost elaborată admirabil și cuprinzător de Lübcke, Gurlitt și von Geimüller Forme ornamentale separate ale Renașterii italiene au pătruns în Franța mai devreme decât clădiri întregi în planuri și desene Timpul tranziției a început, așa cum sa indicat deja în al doilea volum, după întoarcerea lui Carol al VIII-lea din Italia ( ) Renașterea timpurie franceză, care exprimă în esență stilul lui Francisc I, crește, totuși, din stilul lui Ludovic al XII-lea ( - ) și sub Francisc I ( - ) face trecerea la Înalta Renaștere franceză, care începe în jurul , surprinde tot timpul domniei lui Henric al II-lea ( - ) și o parte din timpul lui Carol al IX-lea, iar apoi în jurul anului , odată cu începutul construcției Palatului Tuileries, cedează loc Renașterii târzii, care continuă până în sfârşitul secolului Geimüller aduce Renașterea timpurie franceză, îmbrăcând formele de bază gotice ale planului și corpului clădirii cu formele Renașterii timpurii italiene superioare, până în , înalta Renaștere franceză, imitând modelele italiene clasice, atât în plan cât și în construcție, și în detaliu, până în , și Renașterea franceză târzie, în care apar forme capricioase, care au condus în primul rând la Roma la stilul baroc, - până în În aceste limite, deceniul - , ca trecere de la începutul la cel Înalta Renaștere, el numește „stilul Margueritei de Valois” sau „momentul celei mai încântătoare înflorire” Forme ale Renașterii italiene au pătruns prin Alpi în Franța, precum și în Germania și Țările de Jos, dar diseminarea lor de către artiștii italieni chemați în țară a fost mai decisivă în Franța decât în aceste țări Dintre cei de italieni chemați de Carol al VIII-lea în Franța, Fra Giocondo din Verona și Domenico Bernabei din Cortona, supranumit Boccadoro, joacă rolul principal de arhitecți Critica franceză, de la cercetarea arhivistică a lui Deville, a început să nege participarea acestor italieni la clădirile Renașterii timpurii din Franța, confirmată de surse literare, și a încercat să declare maeștri francezi care erau plătiți conform surselor ca arhitecți și planificatori, dar Geimüller recent din nou a subliniat o mare probabilitate că acești italieni au exercitat influența artistică atribuită anterior Vom vedea mai târziu că chiar și maestrul șef al „școlii de la Fontainebleau”, bolognezul Primaticchio ( - ), numit de Francisc I în ca pictor și sculptor de mulaje, a avut o influență puternică asupra dezvoltării arhitecturii franceze Alături de toți acești italieni, Renașterea franceză a fost, fără îndoială, servită de numeroși arhitecți francezi, ale căror nume au reieșit din conturile clădirilor Studiile franceze, însă, nu au mers atât de departe încât să le evidențieze pe cele mai semnificative dintre ele ca personalități artistice notabile Martin Chambige, care în , în calitate de „mason mason” și adevărat arhitect, a supravegheat construcția celebrului cor al catedralei din Beauvais, unde este menționat după , aparține perioadei de tranziție În timpul construcției castelului din Gallon pentru ministrul lui Ludovic al XII-lea, cardinalul Georges d'Amboise, se găsesc numele lui Pierre Fen, Guillaume Fenault și Pierre Delorme, dar niciunul dintre ei nu poate fi considerat adevăratul autor al clădirii cu mai multe drept decât deja amintitul italian Fra Giocondo Renumitul constructor și sculptor din acest timp Palustre îl mai numește pe Mansuit-Govin, care a lucrat în - deasupra castelului ducal din Nancy, a cărui decor principal este porțile sale magnifice, ridicate într-un stil mixt bogat, fermecător Dintre constructorii francezi din timpul lui Francisc I, Pierre Chambige (mort în ) a fost recent denumit incorect de autorul frumosului „Hotel de Ville” din Paris, restaurat dupa incendiul din , al carui design apartine cel putin amintitului Domenico din Cortona (Boccadoro) Hector Soyer este considerat constructorul frumosului cor St Peter din Cannes, principala clădire a bisericii a acelei Renașteri timpurii franceze, care a îmbrăcat cadrul gotic cu pilaștri și forme ornamentale care le imita pe cele antice Nicolas Bachelier (din până în ), fiul unui italian, se pare că a pregătit calea Renașterii, în special la Toulouse și împrejurimile sale I se atribuie castelul Montal de lângă Saint Sere construit înainte de , ale cărui frontoane, cu toată splendoarea fațadelor curții renascentiste, sunt așezate cu crabi gotici O imagine complet diferită este dată de istoria arhitecților Înaltei Renașteri franceze La scurt timp după sosirea lui Primaticcio la Fontainebleau, cinci mari maeștri francezi ai Înaltei Renașteri s-au întors în Franța, despre care Geimüller a arătat că toți fuseseră în Italia În locul italienilor chemați în Franța, francezii care studiaseră în Italia și-au asumat acum conducerea Acești cinci mari maeștri au fost Jean Goujon (c - și mai târziu), Pierre Lescaut (c - ), Jean Bulland (c - ), Philibert Delorme (de lOrme, c - ) și Jacques I Androuet Ducerceau (circa - și mai târziu) Acești artiști nu numai practic, ci și teoretic au participat activ la introducerea arhitecturii Vitruviene în Franța Goujon a fost colaborator la traducerea lui Vitruvius întreprinsă de Jean Martin, care a apărut în , Delorme și Bulland au scris fiecare câte două lucrări mari despre arhitectură, Ducerceau, care era renumit ca gravor pe cupru și gravor, cu marele său atlas „Les” plus excellents bastiments de France" ( ) a oferit istoriei artei un serviciu mai mare decât foarte puține dintre clădirile pe care le-a publicat au scăpat de furia distructivă a timpului și a oamenilor Orez Les plus excellents bastiments de France ( ) arhitectura bisericii Din ceea ce s-a spus rezultă în mod firesc că studiul nostru asupra Renașterii timpurii franceze trebuie să înceapă cu clădirile, iar studiul nostru al Înaltei Renașteri franceze cu arhitecții Și Franța în secolul al XVI-lea era, de asemenea, săracă în clădiri mari bisericești noi clădiri; dar în Franța au apărut multă vreme în secolul al XVI-lea biserici, în formele lor arhitecturale și ornamentale fidele stilului gotic „în flăcări” De fapt, Saint Germain d'Auxerrois și Saint Severin au continuat să fie construite în stilul gotic târziu la Paris încă din secolul al XVI-lea, iar Saint Gervais a fost renovat în stilul gotic târziu la începutul acestui secol și abia în - a fost construită în stilul celui mai bogat turn gotic târziu al vechii biserici Sf Iacov, care a rămas singur și sub numele „Turnurile Sf Jacob" aparține chiar și acum clădirilor prin care Parisul este recunoscut Aici aparțin și fațada extraordinar de bogată a catedralei din Troyes, finalizată după ; ultima clădire de lux este încă destul de în stil vechi Însuși Bullan, un maestru al Înaltei Renașteri, în capela castelului său din Ekuan, a revenit la stilul gotic național Stilul francez al Renașterii timpurii servește biserica în primul rând în anumite părți ale clădirilor mai vechi, pe turnuri, fațade și în cor Turnul de nord al catedralei din Tours ( ) aparține celor mai vechi, mai bogate și mai fantastice creații ale perioadei de tranziție Fațada cu un fronton a bisericii din Saint Calais are încă o diviziune verticală cu numeroase detalii gotice, dar stâlpi puternici în stil renascentist se înalță cu mândrie lângă intrarea sa, cu un arc semicircular Fațadele Bisericii Sf Clotilde la Andely (circa ) și Saint Michel la Dijon desfășoară cel mai bogat lux al Renașterii timpurii Hugues Samben a terminat ultima fațadă, se pare, încă din Stilul deja menționat al Margueritei de Valois reprezintă fațada cu trei etaje a bisericii din Veteil, ale cărei părți superioare sunt deja impregnate de spiritul Înaltei Renașteri În construcția corurilor, Sf Pierre la Caen ( ) este în frunte cu Renașterea sa timpurie foarte veselă și grațioasă, mai ales la exterior Contraforturile, fiolele și balustradele sunt exprimate aici cu mult gust în limbajul Renașterii, care este unic În mod similar, totuși, sunt prelucrate capelele corului Notre-Dame-de-Marais din La Ferte-Bernard ( ), în timp ce la corul în trei părți a capelei cu două niveluri a Sfântului Saturnin din Fontainebleau ( - ), etajul inferior al contraforturilor sale exterioare este decorat cu pilaștri, iar coloanele superioare deja proeminente înainte În interiorul bisericilor, decorul cu forme renascentiste se formează într-un mod original și variat, în mare parte dintr-un cadru arhitectural complet gotic Ocazional, pe bolți erau aduși stâlpi în stil renascentist de „toate felurile” De obicei, din stâlpii complecși, unul deasupra celuilalt, ies două etaje cu pilaștri destul de scurti, iar părțile cornișei proeminente ajută la umplerea golurilor Nervurile profilate în stil gotic ale unei bolți de plasă brută sunt de obicei însuflețite cu chei de boltă în stil vechi, care atârnă sub formă de conuri uriașe În ocolul corului Bisericii Saint Germain din Argentan, deasupra celor toscane stau coloane ionice; în biserica de la Ennery, coloanele inferioare ionice le susțin pe cele superioare corintice; în biserica din Goussainville, pilaștri corinteni zvelți se înalță deasupra semicoloanelor dorice romane ghemuite de pe cele patru laturi ale stâlpilor; numai în nava mijlocie a bisericii Saint-Maclou din Pontoise iese din stâlpii rotunzi „un adevărat rând de pilaștri corinteni mari” În cele din urmă, principalele biserici care exprimă pe deplin Renașterea timpurie franceză sunt Saint-Étienne-du-Mont și Saint Eustache din Paris Corul din Saint-Étienne-du-Mont ( - ), însă, este în întregime gotic Coloanele netede ale unei ocolitoare circulare trec fără nervuri sau capiteluri în arcade de lancet Dimpotrivă, pentru clădirea longitudinală ( - ), ale cărei nave laterale se ridică la o înălțime neobișnuită în proporții nefavorabile, au fost luate arcade semicirculare ale Renașterii timpurii, dar motive individuale de decorațiuni renascentiste, folosite, de exemplu, pentru capitelurile urâte, doar timid înlocuiesc vechile forme ornamentale gotice Fațada a fost adăugată abia în secolul al XVII-lea Sfântul Eustache este în general cel mai frumos și mai instructiv dintre francezi biserici care sunt de natură a compromisului „Vă întrebați”, spune Antime Saint-Paul, „dacă goticul de aici provoacă Renașterea sau invers ” A fost construit după și este înfățișat în aer cu o rară integritate, claritate și grandoare Caracterul clădirii este în întregime gotic, deși peste tot, cu excepția corului, se folosesc arcade de semicirculare Formele separate, însă, sunt împrumutate în întregime din Renaștere Dezmembrarea prin pilaștri este așadar originală și clară, dar mai mult pentru a ne vorbi minții decât a simți În ciuda stilului mixt, întreaga clădire este finisată neobișnuit Fiind clădiri ridicate în acel stil nobil, matur și totuși independent al Renașterii, care marchează trecerea la înalta Renaștere, trebuie să menționăm câteva clădiri mici de biserică, iar cele mai frumoase dintre ele sunt capelele Sf Jean din Reims, Sf Romain din Rouen și ambele capele deosebite la catedrala din Tula, producând simultan impresia de libertate și austeritate Ele ar trebui să fie recunoscute drept creații franceze valoroase Castelele Franței Rolul principal pe drumul de la gotic la Renașterea franceză a fost însă nu arhitectura bisericească, ci construcția de castele Vechile castele pitorești cu turnuri rotunde de colț dominand zona, cu aripi rezidențiale în jurul curții principale (cour dhonneur), cu anexe în jurul curții exterioare (basse cour), de asemenea, treptat au început să fie amplasate mai liber și în același timp conform mai multor planuri stricte și profiluri gotice de schimbat în forme care le imită pe cele antice Castelele lui Charles d'Amboise Chaumont și ale regelui Carol al VIII-lea din Amboise se ridică deasupra apelor cenușii ale Loarei Abia în interiorul castelului de la Amboise italienii, aduși de rege, au împrăștiat farmecul noului lor stil Castelului din Blois, peste același râu, Ludovic al XII-lea a adăugat o nouă aripă, construită în întregime din cărămidă în liniile principale, dar păstrând trăsăturile esențiale ale formelor gotice Doar la o fereastră latentă apar pilaștri subțiri în stil renascentist, încoronați cu delfini; ramele coridoarelor înguste arcuite din curte sunt decorate cu ornamente în stil antic Ne vom întoarce la aripa de nord ridicată de Francisc I În toată splendoarea sa, Renașterea timpurie apare în Gallon, un castel aproape complet ruinat de pe Sena, construit de cardinalul Georges d'Amboise; Ducerso și-a păstrat aspectul general Cu hornurile sale înalte, hornurile sale cu fiole deasupra ferestrelor lucarnei și frontoanele ascuțite de pe părțile proeminente, în general, dă și impresia unui gotic, în timp ce părți individuale ale fațadelor sale desfășoară cea mai pură renaștere Fațada portalului Gallon a École des Beaux-Arts din Paris amintește de Loggia del Consiglio a lui Fra Giocondo din Verona cu pilaștrii săi timpurii renascentist, medalioane imperiale și ornamente arabesc, astfel încât nu poate părea prea îndrăzneț să se întoarcă împreună cu Geimüller la consideră că autorul acestui castel a fost un maestru din Verona Sub Francisc I, în ținuturile înflorite de lângă Loare și afluenții săi, au crescut și o serie de castele elegante, în care stilul mixt a condus totul la formațiuni noi, adesea deosebit de atractive, cu elemente renascentiste din ce în ce mai afirmate Vom numi aici doar castelele din Azay-le-Rideau ( ), din Bury (după ), din Chenonceau ( - ) în arcurile tricentrale plate în formă de cutie ale treptelor care o delimitau, în luxurianta agățate vârfuri ale tavanelor lor și în arabescuri de stil renascentist între coloanele gotice târziu ale bontului mijlociu Dimpotrivă, aripa nordică deja amintită a lui Francisc I din castelul din Blois ( - ) dă impresia unei clădiri construite în întregime în stil renascentist Fațada sa exterioară se deschide cu trei etaje de galerii ca niște loji cu arcade și pilaștri corinteni, despărțiți unul de celălalt prin goluri alternativ largi, apoi înguste („travye ritmică” Geimüller) Din somptuoasa fatada pilastrata iese celebra scara, oarecum greoaie, dar fermecatoare ridicata pe un octogon, ale carei baldachini sunt inca concepute in stil gotic, in timp ce pilastrii si balustradele sale abunda de forme renascentiste Dar cel mai bun castel din stilul lui Francisc I este considerat a fi fantasticul castel de vânătoare din Chambord ( - ), larg răspândit la bază, dar datorită turnurilor sale înalte și hornurilor care se întind vertical în sus În mijlocul uneia dintre laturile lungi ale curții mari, mobilată cu patru turnuri de colț, se află însuși castelul, protejat tot de patru turnuri rotunde Planul său este împărțit de o cruce egală în patru părți Deasupra răscrucelor de drumuri se află un turn cu o scară, care se ridică cu încă trei etaje deasupra acoperișului și se termină cu un felinar cu o mică cupolă S-a păstrat și un sistem de contraforturi Toate detaliile sunt realizate în forme renascentiste relativ pure Castelul Madrid sau Boulogne, care i-a aparținut lui Francisc I, în Bois de Boulogne de lângă Paris, din păcate distrus, a fost cu un deceniu mai tânăr decât castelul din Chambord și a fost construit după un nou plan, în cele mai pure forme ale Renașterii Castelul Saint Germain-en-Laye, fondat de Francisc în chiar înainte de urcarea sa pe tron, era mai întunecat și mai sever, iar castelul Fontainebleau, început prin construcție în , era mai mare, mai măreț și mai simplu El este mai important pentru picturile și stucaturile sale ale „Școlii Fontainebleau” decât pentru formele arhitecturale care le imită pur și simplu pe cele italiene Alături de castelele regelui și ale nobilimii din Franța bogată se află și câteva palate ale orașului, cele mai tipice Renașterii timpurii franceze Adiacent primăriilor în stil flamand din secolul al XV-lea menționate deja în al doilea volum se află Hôtel de Ville din Dreux, renumit pentru scara sa, finalizată în Primăria de la Beaugency (circa ) are formele mai pure și, în plus, mai independente și foarte pitorești ale Renașterii Clădirea principală în stil pur italian a fost cea veche, incendiată în Comunars, iar apoi reconstruită în același stil, primăria strict simetrică din Paris, înființată în Acum, se pare, aproape toată lumea a revenit la adevărata tradiție, de ceva vreme bănuind că autorul ei a fost deja amintitul Domenico din Cortona, supranumit Boccadoro Ca elev al lui Giuliano da Sangallo, Boccadoro aparține înaltei Renașteri italiene propriu-zise Cu toate acestea, această clădire nobilă, cu acoperișurile și coșurile sale înalte, turnul său zvelt din mijloc peste o fațadă mijlocie cu două etaje, disecat dedesubt de semicoloane, iar în partea de sus de nișe de fronton cu statui, și pavilioanele sale de colț, a ridicat un etaj mai sus și prevăzut cu pasaje de mai jos, este considerat atât de hotărât cu vechiul caracter francez, încât în opinia noastră este doar la trecerea la înalta Renaștere franceză, Boccadoro a murit, totuși, abia în în slujba lui Henric al II-lea Maeștrii Renașterii În Franța, desigur, nu au lipsit locuințele orașului în stilul înfloritor al Renașterii timpurii Orleans, orașul Loarei, a deschis calea într-un număr de exemple strălucitoare Clădirile din piatră, precum așa-numita casă a lui Agnes Sorel și casa lui Francisc I, cu arcadele sale cu două etaje, sunt aici doar cele mai magnifice dintre felul lor Acestea sunt alăturate de clădiri din cărămidă cu benzi din piatră tăiată după modelul olandez, dar într-un stil mai simplu În Orléans, ca și în Caen și Rouen, nu lipsesc superbele clădiri cloisonne, ale căror etaje superioare se sprijină pe grinzi proeminente, cu capete decorative pe vârfuri, în ciuda interzicerii acestui gen de clădiri apărute în Caen și Rouen au concurat cu Orleans în construirea de case în stilul Renașterii timpurii Hotelul Burgteruld din Rouen este una dintre cele mai opulente și ornamentate clădiri ale stilului compromis, producând impresie gotică Hotelul Ecoville din Caen (circa ), bogat și în același timp elegant, se numără printre cele mai bune lucrări ale Renașterii timpurii franceze mature Printre acestea, în primul rând, aparține așa-numita casă a lui Francisc I din Paris, remarcabilă prin disecția deosebit de semnificativă și extrem de bogată în forme individuale, precum coloanele cu candelabre între arcurile largi ale etajului inferior și pilaștrii corinteni dintre câmpuri a pereților etajului superior cu decorațiuni de lux În general, nordul Renașterii timpurii în Franța prezintă proporții mai bune și mai mult gust în particular decât în Germania; și unele dintre clădirile mici numite aici aparțin acelei scurte, dar nobile înfloriri a Renașterii franceze, pe care Geimüller o numește „stilul Margueritei de Valois” Dintre creatorii numiți anterior ai Înaltei Renașteri franceze, marele arhitect și chiar mai mare sculptor Jean Goujon și faimosul arhitect Pierre Lescaut sunt indisolubil legați de lucrările magistrale create în comun Cea mai veche lucrare a lui Goujon (vom reveni la sculpturile sale) pare a fi considerată corect ca fiind monumentul funerar al lui Louis de Breze ( ) din Catedrala din Rouen Este vorba despre un mormânt de zid, a cărui nișă inferioară este acoperită de coloane duble corintice, iar nișa superioară arcuită cu o statuie ecvestră a defunctului în picioare este însoțită de perechi de cariatide, în mișcări vii În Jean Goujon și Pierre Lescaut au lucrat împreună la faimosul, trist decedat, pictor Saint Germain d'Auxerrois din Paris, ale cărui rămășițe din Luvru aparțin celor mai pure creații ale artei franceze În anii următori, Goujon s-a ocupat cu reprezentarea în castelul de la Ecouane a acelui magnific altar, expus acum în castelul din Chantilly, în ordinea principală dorica, ca în tot cadrul ei, rigoarea clasică se îmbină cu libertatea creativă Începând cu anul , Lescaut a construit, cu ajutorul lui Goujon ca sculptor, Hotelul Lignieri, acum Muzeul Carnavalet, din Paris, o clădire austeră, italianizantă din toate punctele de vedere, al cărei pavilion din mijloc, orientat spre grădină, are un doric etaj inferior, unul ionic mijlociu cu pervaz susținut de cariatide, iar superiorul corintic cu un fronton plat de acoperiș înalt Apoi, în , Lescaut a primit un nou comision, construirea Luvru, vechiul palat regal de pe Sena Sculpturile de aici aparțin și ele lui Goujon Lescaut trebuie recunoscut drept arhitectul și creatorul Luvru, a cărui transformare mai întâi într-un palat colosal și apoi într-un muzeu colosal, a funcționat timp de câteva secole În secolul al XVI-lea, pe lângă palatul pătrat sud-vestic al Luvru, extins ulterior și clădirea de colț alăturată, cu o pervaz orientat spre Sena, s-a ridicat doar o galerie lungă care lega această clădire de-a lungul râului cu noua clădire a Tuileries Lescaut și Goujon dețin doar prima dintre aceste părți ale clădirii Proiectate pentru pavilioane de colț, fațadele exterioare bine segmentate ale lui Lescaut, copiate ulterior în pavilionul din mijloc și mai în spatele acestuia în aripa de nord, desfășoară tot farmecul tinerei înalte renașteri Pilaștri canelați corinteni împart parterul de la fereastră la fereastră Perechi de coloane corintice cu nișe între ele se întind pe portaluri În aceeași ordine și în aceeași ordine, dezmembrarea se repetă la etajul al doilea înalt și la etajul al treilea inferior sub formă de mansardă sub un acoperiș relativ jos Există mai multă fantezie și căldură în fațada clădirii lui Otto Heinrich din Heidelberg, dar fațada exterioară a lui Lescaut a Luvru este mai clară, mai curată ca formă și mai bine echilibrată; îmbogățit și exaltat de sculpturile lui Goujon, el aparține, fără îndoială, celor mai pure creații ale celei mai mature arte a Renașterii Când vorbesc despre stilul Luvru, ei se gândesc în primul rând la aripa curții Luvru din Lescaut, la etajul inferior al căruia sunt acum amplasate colecții de antichități Din până în , Goujon și Lescaut au lucrat împreună la aceeași minune clasică a arhitecturii și plasticității renascentiste La început, fântâna cu cele trei arcade ale sale se învecina cu biserica desInnosan Odată cu distrugerea bisericii, a fost adăugată o a patra latură De atunci, drumurile lui Lescaut și Goujon s-au despărțit Acesta din urmă, persecutat ca eretic, a murit într-o țară străină, iar Lesko a fost complet absorbit de construcția Luvru și a diferitelor funcții de onoare până la moartea sa ( ) Philibert Delorme, care s-a întors din Italia în și a lucrat pentru prima dată la Lyon, iar din era deja ocupat cu construirea castelului Saint Maur-le-Fosse, pe care el însuși l-a declarat primul castel de stil pur pe pământul francez, a fost într-un anumit sens cel mai prolific maestru francez al Înaltei Renaşteri Din păcate, acest castel a supraviețuit doar în desenele lui Ducerceau Pavilioanele de colț luminoase iau locul fostelor turnuri de colț rotunde militante, scări drepte în interior - locul fostelor scări în spirală ascunse în turnuri Rusticismul, împreună cu ordinea corintiană a coloanelor, au început să determine impresia clădirii Invenția lui Delorme este de obicei considerată așa-numitul „ordine francez al coloanelor”, care constă în faptul că coloanele sunt înconjurate de curele la anumite distanțe, iar aspectul lor mai ușor înmoaie severitatea rusticării După moartea lui Francisc I (în ), Delorme și-a executat uriașul monument funerar, asemănător unui arc de triumf, la Saint Denis, decorat cu semi-coloane ionice stricte, iar în comparație cu monumentul lui Ludovic al XII-lea situat lângă acesta, reprezentând diferența dintre înalta Renaștere și cea timpurie, cu decorațiunile sale arabesc Din până în , Delorme a supravegheat toate clădirile castelelor lui Henric al II-lea Lucrarea sa este o sală de bal magnifică, lungă, cu nișe adânci în fereastră în Château de Fontainebleau Castelul Anet, construit de el între - pentru Diane Poitiers, a aparținut lucrărilor sale cele mai independente și integrale, dar cu toată claritatea aranjamentului și a dezmembrării, el conține, totuși, câteva detalii „baroc”, de exemplu, frontoane rotunjite și vârfuri de coșuri sub formă de sarcofage Cel mai bine conservat portal clasic pe trei niveluri, plasat la Școala de Arte Frumoase din Paris Etajul inferior doric comprimat, etajul mijlociu ionic zvelt și etajul superior corintic care amintește de un arc de triumf, cu toată puritatea detaliilor lor, sunt, totuși, plasate în proporții nu în întregime reușite unul față de celălalt Într-un adevărat sens, cea mai bună lucrare a lui Delorme a fost Palatul Tuileries din Paris, pe care l-a proiectat în pentru Catherine de' Medici Din nefericire, a ars în Clădirea larg răspândită cu foișoare de mijloc și de colț care se năpustesc în sus a fost mobilată la etajul inferior între ferestre cu arcade semicirculare alternativ cu pilaștri ionici și coloane din deja amintitul „ordine francez”, iar în pod -de formă, transformându-se deja într-un acoperiș, etajul superior era dotat alternativ cu ferestre, frontoane și scuturi inferioare, proeminente Se distingea prin bogata splendoare ritmică a disecției sale și schimbarea vie a părților sale individuale, dar combina deja unele motive baroc de două sau trei rame îmbrățișate unul pe altul, sau cartușe rotunjite (scuturi), cu un aspect general vesel bazat pe proporții reușite Mai tânăr decât Delorme a fost, se pare, Jean Bulland, lucrările executate de el sunt considerate, de exemplu, „micul palat” (Chatelet) din Chantilly și castelul din Ekuan, dar ultima critică îi atribuie doar câteva părți din celebrul castelul din Ekuan Este, prin urmare, îndoielnic că el este cel care se crede că a dus în Franța un „mare ordin” care acoperă două sau mai multe etaje cu pilaștri sau coloane tăind clădirea În orice caz, indicii ale acestui ordin se găsesc în Chatelet Chantilly al său, dar în plină dezvoltare acest sistem apare pe una dintre fațadele exterioare din Ekuan După moartea lui Delorme, Bullan a devenit arhitectul reginei Catherine și, în acest rang, a continuat să lucreze la Palatul Tullier și la Saint Maur Stilul său se distinge prin claritatea și puterea sa deosebită, cu profile arhitecturale individuale bine definite, care tind să iasă unul înaintea celuilalt El este mai liber de capricii decorative decât Delorme În ceea ce privește, în sfârșit, Jacques cel Bătrân Androuet Ducerceau, s-a remarcat deja că latura sa principală a activității sale pentru posteritate este concentrată în gravurile pe cupru, în care, alături de clădirile altor maeștri, a publicat multe dintre propriile sale proiecte Dar, ca arhitect, a primit recunoașterea binemeritată și și-a găsit un loc de muncă Ducerceau este considerat în primul rând autorul maiestuosului, ridicat conform plan surprinzător de clar al castelului Charleval, fondat de Carol al IX-lea lângă Andely Aici, așa cum arată desenele, deja menționată „comanda mare” a fost aplicată la scară largă Stăpânul somptuosului castel publicat de Ducerceau la Verneuil pe Oise folosește în mod independent limba străveche a formelor, iar în persoana acestui maestru îl putem revedea pe Ducerceau însuși Spectacolul i-a revenit ginerelui său Jean Bross italieni în Franța Alături de acești mari maeștri ai înaltei renașteri franceze au apărut acum italienii școlii Fontainebleau cu propriile lor aspirații creative independente Geimüller a apărat în special și a susținut că decoratorul cu maniere ingenioase Francesco Primaticcio a fost și creatorul unora dintre clădirile Înaltei Renașteri franceze Că autorul maiestuosului castel de la Monceau-en-Brie ( ) a fost nimeni altul decât Primaticcio poate fi dovedit de Geimüller pe baza unor rapoarte scrise, deși acest lucru este negat de Dimier Fațadele exterioare ale castelului pentru prima dată în Franța au fost realizate în „mare ordine” Această ordine succesivă a fost ionică Pavilioanele de colț cu acoperișuri înalte în stilul castelului francez au ajuns la deplină dezvoltare Întreaga clădire a aparținut celor mai integrale care au apărut în Franța Este documentat că Primaticcio este primul constructor, din păcate neconservat, al celebrului mormânt Valois din Saint Denis, care a adus în Franța tipul clasic de clădiri cu cupolă ale Italiei în stil renascentist Probabil că a avut un rol semnificativ la construirea castelului în stil clasic Ansilets-Frans, deși acest castel, cu acoperișurile sale înalte de curte pătrată și cu patru pavilioane de colț proeminente, în forma sa actuală, este caracteristic înaltei Renașteri franceze În orice caz, nimic mai clar și mai simplu nu a fost creat pe pământul francez decât acest castel, iar Primaticchio, totuși, din până la moartea sa ( ) a fost consilier principal în partea de construcție a curții franceze Tranziția către forme mai capricioase, de obicei luate ca declin, Primaticchio a contrastat forța calmă și austeră în clădirile sale Marii francezi înșiși, precum Delorme și Ducerceau, au fost creatorii formelor libere, adesea fermecătoare ale Renașterii franceze, care ne spun multe tocmai datorită vieții lor personale și pe pământul Italiei sunt de obicei numite „baroc” Delorme a murit în După moartea sa, observăm că această tendință nu se dezvoltă independent de un sfert de secol Că Parisul nu a fost responsabil de această dezvoltare este demonstrat de clădirile din sudul Franței reputate a fi lucrările târzii ale lui Nicolas Bachelier, cum ar fi Hotelul Laborde cu ferestrele sale fantastice decorate cu cupidon hermes un hotel de pe Rue Fermat din Toulouse cu o ușă înfrumusețată cu un finisaj arhitectural complet baroc; clădiri din Burgundia precum tribunalul lui Hugo Sambin din Besancon ( - ) și castelul din Sully, care se disting prin proporții nobile și stilate, în ciuda arhitrave de ferestre baroc; Clădiri flamand-franceze, cum ar fi fațadele laterale ale primăriei din Arras, cu al doilea lor etaj fantastic și cu lucarne excesiv decorate La Paris, în acest moment, galeria lungă a Luvru era în curs de finalizare de-a lungul Senei până la Tuileries Baptistul Androuet Ducerceau (cca - ), fiul cel mare al lui Jacques cel Bătrân, a fost numit, după moartea lui Lescaut, în , constructor al Luvru Constructorii jumătății de est a acestei mari galerii, la ordinul Ecaterinei de Medici (d ), au fost, se pare, Thibault Metezo (din până în ) și fiul său Louis Metezo ( - ), iar vestul partea , începută la ordinele lui Henric al IV-lea încă din secolul al XVI-lea, a fost interpretată în comun de Louis Methezo și mai tânărul Ducerso Această parte vestică, acum reconstruită, cu „marea ordine” dezvoltată cu sobru, a constituit deja o tranziție către stilul clasic al secolului al XVII-lea, în timp ce, în același timp, în primele case din cărămidă cu incrustații de piatră tăiată de pe Plase des Vosges, s-a manifestat respingerea naţională a nordului Cu toate acestea, nu naționalitatea de nord, ci partea națională de sud a naturii duale a Franței de cel puțin un secol a ieșit învingător din lupta de direcții Sculptură franceză din secolul al XVI-lea Dezvoltarea sculpturii franceze Artele vizuale ale Franței au început să se dezvolte în secolul al XVI-lea în legătură mai strânsă cu creațiile arhitecturii decât oricând Acest lucru determină deja caracterul lor esențial decorativ În domeniul sculpturii, chiar și arta portretului, în afară de arta medaliei, s-a dezvoltat în primul rând ca artă a pietrelor funerare și, prin urmare, în strânsă legătură cu arhitectura monumentelor În plus, trebuie să se ocupe în principal de decorațiuni în relief ale soclurilor, frizelor, marginilor de pereți și frontoanelor sau altor părți ale clădirii Am urmărit deja sculptura franceză, terminând cu Michel Colombe, care probabil a trăit toată domnia lui Francisc I și a capturat o bună parte a secolului al XVI-lea Alături de direcția sa, a cărei esență am recunoscut-o drept franceză națională, Renașterea italiană a început acum să înflorească în Franța în mâinile sculptorilor italieni care s-au mutat aici, i-am văzut lucrând la decorarea creației principale a lui Colombe Cel mai important sculptor italian care a sosit în Franța în urma lui Carol al VIII-lea a fost Guido Mazzoni din Modena, care s-a întors în Italia în Cea mai bună lucrare a sa pe pământul francez a fost piatra funerară a lui Carol al VIII-lea la Saint Denis, care în a căzut victimă furtunilor revoluționare Sub Ludovic al XII-lea, cei trei frați Giusti au sosit din Florența, Antonio ( - ), Giovanni ( - ) și Andrea (născut în ) Giusti, dintre care doar cei doi bătrâni au câștigat importanță alături de fiii lor Giusto cel Tânăr și Giovanni cel Tânăr Acest Giusti, care s-a stabilit la Tours și a fost numit de francezi „Justi”, a făcut obiectul unor lucrări amănunțite ale lui Monteglon și Milanesi Se pare că Antonio a întocmit designul nu numai pentru elegantul sarcofag renascentist, episcopul Thomas James din Catedrala din Dole ( - ), lipsit din păcate de figura sa puternică, ci și pentru celebrul monument funerar al lui Ludovic al XII-lea cu soția sa în Sfântul Denis ( - ) Execuția, ca și acolo, a revenit în principal fratelui său Giovanni Monumentul funerar al lui Ludovic al XII-lea este tipic pentru mormintele bogate, cu baldachin, libere de acest fel Baldachinul de marmură, sub care stă sarcofagul, se deschide spre exterior, pe laturile înguste cu două, iar pe laturile lungi cu patru arcade, amenajate cu pilaștri de stil imitativ corintic, bogat decorați cu arabescuri Pe sarcofag zac morții, prezentați sub forma unor cadavre goale cu o acuratețe izbitoare aproape, iar pe acoperișul plat al clădirii ei, plini de viață fierbinte, în haine regale, se roagă în genunchi Apostolii stau în cele douăsprezece deschideri ale arcadelor Reliefurile soclului înfățișează faptele regelui într-un stil pitoresc de liber Toate părțile arhitecturale și reliefurile soclului aparțin, se pare, lui Antonio, imagini culcate și în genunchi ale regelui și ale soției sale - Giovanni, și figuri mult mai slabe ale apostolilor - Giusto Giusti Cât de mult s-au apropiat ulterior amândoi Giovanni Giusti de stilul local al școlii turistice, adică de stilul atelierului de la Colomb, arată mormintele lor de suverani din capela din Huarone Granițele dintre aceste două stiluri sunt, fără îndoială, estompate Până și Muntz și Lubke au considerat că mormântul elegant al copiilor lui Carol al VIII-lea din Saint Gatier din Tours ( ) este opera lui Jean Just Se știe acum că figurile și îngerii pure și delicate îi aparțin lui Guillaume Reynaud, nepotul și elevul iubit al lui Colombus, iar părțile ornamentale ale sarcofagului și piedestalul acestuia îi aparțin lui Girolamo da Fiesole Chiar și sub Francisc I, sculptori italieni importanți precum Benvenuto Cellini și Francesco Rustici au continuat să vină în Franța; dar tocmai în timpul lui Francisc I sculptura franceză a păstrat încă o parte semnificativă din prima caracter national Cea mai puternică lucrare de sculptură a mormântului francez din acest timp a fost mormântul de zid maiestuos al celor doi cardinali din Amboise din Catedrala din Rouen ( - ) Aici, goticul și anticul sunt încă amestecate peste tot Relieful din mijloc îl înfățișează pe Sf George ucide dragonul În față, ambii cardinali în mărime naturală sunt în genunchi cu mâinile încrucișate în rugăciune Figura din față a lui Georges d'Amboise este una dintre cele mai expresive figuri de portret ale sculpturii franceze Se spune că Rouland le Roux este stăpânul acestui monument, deși cu greu poate fi considerat singurul maestru Germaine Pilon Cele mai bune lucrări de sculptură națională franceză sub Francis I includ, de asemenea, lucrări sculpturale decorative ale clădirilor seculare, cum ar fi curtea Hotelului d'Ecoville, galeria arcuită cu un ceas mare, aripa stângă a Hotelului Burgteruld din Rouen și cele religioase sculpturi pe arhitectura bisericii mici, de exemplu, pe balustradele corului Catedralei din Chartres ( - ), mănăstirea Saint Martin din Tours, pe balustrada orgă a Saint Maclou din Rouen și pe pilotul catedralei din Rodez O poziție deosebită o ocupă școala din Troyes, unde, după marele incendiu din , influențe veche franceze, italiene și germane se intersectează în lucrările lui François Gentil, Jacques Julio și Domenico Fiorentino Cât de viu și direct a simțit, de exemplu, „Întâlnirea Sf Zhen" (Maria și Elisabeta) în biserica Sf Ioan! Câte figuri străvechi, aproape păgâne, împodobesc stranele corului gotic ale catedralei din Osh ( - )! Ce viață pură și bogată a Renașterii timpurii, respiră faimoasele uși de lemn ale portalului sudic al Catedralei Beauvais (circa ), încă gotice în compoziție, ale căror șase câmpuri principale sunt ocupate de reliefuri pline de viață din viata apostolilor Petru si Pavel! Cât de puternice sunt busturile portretistice ale lui Francisc I la Luvru, în special bustul lui din bronz, puternic realist, și bustul său viclean și blând zâmbitor de teracotă smălțuită! Toate acestea se bazează pe arta franceză indigenă În timpul domniei lui Henric al II-lea, înalta renaștere clasică a pus stăpânire și pe sculptura franceză Deja monumentul lui Francisc I din Saint-Denis ( - ), al cărui corpus aparține lucrărilor magistrale ale lui Delorme, caracterizează noua direcție Conducătorii decorațiunilor plastice ale monumentului sunt Pierre Bontand și Germain Pilon, la care vom reveni mai târziu Bontand atinge apogeul talentului său independent, străduindu-se deja spre o frumusețe mai generalizată, în reliefurile soclului reprezentând bătăliile lui Francisc I, în timp ce figurile izbitoare ale regelui și reginei morți sub arc și figurile lor îngenuncheate pline de viață și de imaginile cu copiii lor din vârful monumentului vorbesc despre participarea străinilor De asemenea, faimoasă este urna de marmură Bontan cu inima lui Francisc I, stând în biserică Urna și soclul ei sunt acoperite cu cartușe din cel mai pur, încă tineresc și proaspăt stil panglică, care este aici pentru Franța în forma sa finită În spatele lui Bontan urmează imediat Jean Goujon (d între - ), un maestru celebru, cunoscut deja nouă ca arhitect-artist Monteglon l-a apreciat cuprinzător Francezii îl plasează drept sculptor printre cei mai mari dintre cei mai mari, iar Geimüller îl numește pur și simplu cel mai mare artist francez Într-adevăr, fiecare dintre lucrările sale arată că este un tehnician și un decorator de înaltă calificare Cu toate acestea, figurile sale alungite, suprarafinate, liniile sale frumoase, dar comune, pliurile sale rafinate, extraordinar de mici de haine l-au pus în ochii noștri alături de manieristi, deși suntem capabili să apreciem virtuțile sale pur franceze - o expresie a farmec subtil, duhovnicesc, mai ales al capetelor sale feminine și harului neîndoielnic, pe care știe să-l dea chiar și mișcărilor tăioase Îl întâlnim pentru prima dată în la Rouen, unde a interpretat câteva lucrări pentru Sfântul Maclou și mai ales pentru catedrală Creația sa de aici este mândrul monument al lui Louis de Brezet ( - ), ale cărui sculpturi par chiar mai veridice decât lucrările sale ulterioare pe jumătate gol mort culcat în decubit dorsal în nișa inferioară, este deja înfățișat cu o naturalețe uimitoare, dar totuși moderată Gonz spune că acest monument aparține celor opt până la zece cele mai perfecte lucrări ale sculpturii franceze Direcția ulterioară a lui Goujon apare deja mai clar în două perechi de cariatide de ambele părți ale nișei superioare, unde defunctul apare sub forma unui cavaler în armură completă și cu o sabie în mâna dreaptă Dintre lucrările lui Goujon pe antetul Sfântului Germain d'Auxerrois din Paris ( - ), numai Înmormântarea și Evangheliştii au fost salvate de Luvru Dar ei sunt cei care arată că maestrul nostru din Paris a căzut imediat sub steagul școlii Fontainebleau După a lucrat mai întâi cu Lescaut la Hotel Carnavalet, unde reliefurile de marmură stilate și pline de viață ale leilor de deasupra ușii de la intrare indică participarea lui; în a urmat faimosul, acum expus la Chantilly, altarul capelei palatului din Ekuan, cu reliefuri care vorbesc despre succesele stilului dintr-o tehnică mai rafinată; între și și-a executat basoreliefurile ingenioase pe Fântâna Inocenților (Fontaine des Innocents ), Slender, stând între pilaștrii nimfelor izvoarelor, în ciuda manierismului lor, acoperite cu un farmec inexprimabil, și reliefurile de la subsol, acum în Luvru , recreând poetic viața fabuloasei vieți marine După , Goujon a luat parte activ la decorarea castelului Anet, din care provine și celebra marmură Diana a Luvru Slender, o zeiță fecioară așezată la pământ lângă o căprioară întinsă, în jurul căruia îi era brațul drept înfășurat în jurul Ea ține un arc în mâna stângă întins în lateral Dintre cei doi câini care o însoțesc, Goujon deține unul, întins la picioarele zeiței Eleganța pură, austeră ar trebui să fie foarte apreciată în ea, dar nu se poate să nu reproșeze compoziția calculată și împrăștiată După , maestrul s-a ocupat în principal de lucrările plastice ale clădirii Luvru Desigur, a executat doar o mică parte din toate sculpturile cu propria sa mână, dar cu toate acestea ele aparțin celor mai frumoase creații de sculptură decorativă din Franța Cariatide maiestuoase în Sala Cariatidelor Mâinile lor nu mai trebuiau să servească drept suport, ca mâinile cariatidelor sale de pe monumentul Brezet; fecioare frumoase își poartă povara ușoară doar pe cap, ca vechile cariatide ale Erhtheionului din Atena; desigur, nu este complet clar de ce anume ar fi trebuit reprezentați cu mâinile tăiate, așa cum a făcut Goujon Flerul decorativ al maestrului este întotdeauna mai puternic decât percepția lui asupra naturii Al treilea din această unire este deja menționatul Germain Pilon ( - ), al cărui limbaj al formelor este mai vioi în interior și în exterior, dar nu diferă într-o asemenea integritate precum cea a lui Goujon Deja în , a participat la construcția monumentului funerar al lui Francisc I, în bolta căruia deține opt cupidon modelați delicat, cu torțe coborâte Pentru piatra funerară a lui Henric al II-lea din biserica Celestine, el a realizat trei figuri feminine care țineau o urnă aurita cu inima regelui pe cap Acum ele aparțin comorilor Luvru sub numele de „Trei Grații” ale lui Pilon, dar ele, învecinate cu școala din Fontainebleau, nu arată trăsăturile lui Pilon în aceeași măsură ca lucrările lui Goujon Parcă în concordanță cu acestea, figurile Virtuților sculptate din lemn la Luvru sunt executate, din păcate, lipsite de aurire și mâini, purtând inițial altarul Sf Genevieve Principalele lucrări ale lui Pilon sunt lucrările sale, care au apărut sub conducerea lui Primaticcio, pe piatra funerară a lui Henric al II-lea și a soției sale Ecaterina la Saint Denis ( - ) El deține două imagini de marmură uimitor de veridice ale morților care zac, două figuri de bronz îngenuncheate ale nivelului superior, înzestrate cu viață puternică și naturale în animația lor și, după Dimier, de asemenea, statuile de bronz ale virtuților care stau în colțuri, în care manierismul şcoala Primaticcio este cel mai clar exprimată Celelalte lucrări ale lui Pilon, cum ar fi grupul său de teracotă pictat cu Maria suferindă și statuia de bronz îngenunchiată a cancelarului de Birag, pe care Gonz o numește cea mai frumoasă statuie portret a Renașterii franceze, se află la Luvru Pic „Trei haruri” a lui Pilon Între școlile provinciale franceze moderne, suntem atrași în primul rând de Lorena, al cărui maestru principal Ligier Richier (aproximativ - ) are încă o parte din severitatea și tăria sentimentului galo-francă printre luciul său contemporan Imaginile suferinței și morții erau elementul său Retabloul său ( ) de la Gattonchâtel lângă Saint Miguel, cu Purtarea crucii, Răstignirea și Înmormântarea, dezvăluie un realism din secolul al XV-lea inspirat din motive renascentiste Înmormântarea sa policromă în Biserica Sf Ștefan din Sfântul Mihail rivalizează în putere cu Înmormântarea din Solem, dar este plin de o viață mai agitată decât cea dintâi Figura morții de pe monumentul lui René de Chalons din biserica Sf Petra din Bar-le-Duc face o impresie groaznică La Paris, elevul lui Pilon, Barthelemy Prieur (circa - ) termină secolul al XVI-lea Imaginile culcate de pe piatra funerară a conetabilului de Montmorency din Luvru îl reprezintă pe defunctul nu gol și mort, ci, conform obiceiului medieval, încă dormind cu mâinile ridicate în rugăciune, dar în același timp îmbină libertatea modernă a formelor cu vechea dragoste pentru adevărul vieții Câinii din bronz Luvru așezați de la fântâna sa monumentală de la Fontainebleau sunt printre cele mai vitale reprezentări de animale ale întregului secol al XVI-lea Contemporanul lui Prieur, bătrânul Pierre Biard ( - ), se mișcă și mai hotărât de-a lungul cursului din ce în ce mai realist al timpului Scările sale faimoase și bogat decorate de la Saint-Étienne-du-mont din Paris îi dau o idee despre un pictor ornamental renascentist cu adevărat francez Gloria sa din bronz de la Luvru din piatra funerară a Margueritei de Foix, atribuită de unii cercetători altor maeștri, zeiță înaripată iute în mișcări, cu trupul puternic și veridic exprimat în părțile goale, suflând o fanfară, pare, însă, unor vechi prieteni de artă o operă de decadență, dar noi, dimpotrivă, o salutăm ca pe o premoniție a unei arte mai bune, mai naturale Cele mai clare manifestări ale întoarcerii la natură la apogeul secolului al XVI-lea se regăsesc în Franța în lucrarea de faianță smălțuită a lui Bernard de Palissy (circa - ), unul dintre cei mai puternici artiști francezi ai timpului său După ce a descoperit prin propria experiență o modalitate de a glazura vase de faianță precum faianța, a început imediat să-și producă vasele și vasele modelate extrem de talentat, pe care le-a acoperit cu tot felul de animale turnate, șerpi, pești, scoici și insecte Bolul său cu scoici din Luvru este, în general, printre cele mai elegante de acest gen Ulterior, decorându-și vasele cu tablouri în rame cu caracter baroc, a abordat stilul general acceptat al timpului său Pictura franceză din secolul al XVI-lea Pictura franceză din secolul al XVI-lea Pictura franceză a acestui timp a fost, de asemenea, în esență o artă decorativă Impresia generală a fost dată nu de picturile individuale de șevalet, ci de plafoanele și panourile extinse cu opera de bătaie ale italienilor Fontainebleau chemați în Franța, lucrări locale de pictură franceză pe sticlă, mai potrivite spiritului vremurilor decât stilului și, în sfârșit, o serie de covoare țesute artistic, mai magnifice decât înainte, deși inferioare celei belgiene, și bogate în artă, mici lucrări din email nou Limoges Arta reproducerii a înflorit și în Franța, dar gravura pe lemn și gravura pe cupru nu s-au ridicat aici, totuși, la o importanță atât de independentă ca în Germania și Țările de Jos Am văzut cum pictura franceză de șevalet din perioada de tranziție din secolul al XV-lea la secolul al XVI-lea s-a dezvoltat pe o bază națională mai amplă și mai proaspătă decât era acceptată până de curând, în mâinile unor maeștri precum Jean Bourdichon și Jean Perreal, care au creat, pe lângă numeroasele proiecte arhitecturale și sculpturale, ar putea fi picturi atât de importante precum falda altarului de la Moulin Din aceasta, însă, nu se poate concluziona că pictura franceză de șevalet la apogeul secolului al XVI-lea a ocupat un loc egal cu pictura italiană, olandeză sau germană Fondatorii noii portrete franceze, după cum vom vedea, au fost din nou olandezii, iar singurul maestru al picturii de șevalet bisericesc, Jean Belgambe din Douai (între - ), studiat temeinic de Degen, poate fi atribuit la fel de ușor olandezii ca la francezi În esență, Belgambe se învecinează, pe de o parte, cu Memling și David, iar pe de altă parte, seamănă atât cu Bourdichon, cât și cu maestrul din Moulin Siluetele sale zvelte, fețele delicate, formele individuale elegante, în orice caz, mai franțuzești decât olandeze Unele dintre altarele sale, precum cele de la Notre-Dame din Douai și altarul Muzeului Lille cu scăldarea mistică a sufletelor în sângele Mântuitorului, se disting prin sarcinile lor teologice originale, altele, precum Judecata de Apoi din Muzeul din Berlin și cele două falduri ale Catedralei Arras, se disting prin ideea lor independentă de povești obișnuite Primii pictori italieni importanți din secolul al XVI-lea care au ajuns în Franța, de exemplu, Andrea Solario, care a pictat capela din Gallion în , Leonardo da Vinci, care a fost chemat în Franța în de Francisc I și a murit aici în , Andrea del Sarto, care a sosit în și în anul următor s-a întors în Italia, nu a avut o influență deosebită asupra dezvoltării picturii franceze Influența mai mare a avut-o pe maeștrii chemați din Italia la Fontainebleau de Francisc I imediat după moartea lui Perrfall, unde a fost necesară decorarea noului palat În a sosit un urmaș florentin al lui Michelangelo, Giovanni Baptista Rossi ( - ), supranumit Rosso Fiorentino sau Maitre Roux; a fost urmat în de bolognezul Francesco Primaticchio ( - ), care s-a dezvoltat sub îndrumarea lui Giulio Romano la Mantua într-un sculptor în stucaturi și pictor decorativ; Rosso și Primaticchio ("Le Primatice", cărora Dimier i-a dedicat o lucrare detaliată) sunt cei doi piloni ai acelei școli din Fontainebleau, care, pornind de la principiul decorativ, a cufundat arta franceză în stilul manierismului mai devreme și mai hotărâtor decât s-a întâmplat în Italia, unde acest stil a pus stăpânire pe pictura abia în a doua jumătate a secolului al XVI-lea Niccolò Abati, numit dell Abate, din Modema ( - ), al treilea membru al acestei uniuni, care s-a dezvoltat adiacent Correggio și Giulio Romano, a venit aici abia în Din marile reliefuri din stuc și picturi pe care acești maeștri și cei mai slabi lor elevii au decorat pereții și tavanele sălilor și camerelor, scările și galeriile din Fontainebleau, relativ puțin a supraviețuit Dar listele de picturi deja publicate de Dimier ne permit să vedem că aici era vorba despre subiecte din mitologia și poezia antică În Galeria Francisc I s-au păstrat, deși rescrise, douăsprezece tablouri mari ale lui Rosso cu evenimente din viața regelui și picturi mitologice În limbajul lor mai desăvârșit și, în același timp, mai grosier al formelor, ele diferă de lucrările adepților lui Rosso, a căror manieră particulară, rece și aspră este deja cea mai clară dintre toate în Plângerea sa extrem de patetică asupra trupului lui Hristos în Luvru Dintre primele lucrări ale lui Primaticcio la Fontainebleau, de exemplu, în Camera Regelui ( - ), aproape nimic nu a supraviețuit: faimoasa sa galerie a lui Ulise cu numeroase picturi din Odiseea a ajuns până la noi doar în gravuri de van Thulden Cele mai bune dintre lucrările sale supraviețuitoare și cele mai importante din Fontainebleau a fost mult timp considerată decorarea pereților și a plafonului Galeriei Henric al II-lea, care a servit drept sală de bal, realizată în mare parte de mâinile studenților Cu mulți ani în urmă scriam despre această lucrare astfel: „Acolo vedem Parnasul și Olimpul; acolo îl salutăm pe Bacchus și suita lui; acolo suntem prezenți la nunta magnifică a lui Peleus și Thetis; acolo privim în forja mohorâtă a lui Vulcan și în sala strălucitoare a zeului soare „Manierismul ascuțit care s-a dezvoltat din dorința lui Primaticcio de grație cochetă, felul său teribil de a picta fiecare figură aparținând unor grupuri de corpuri goale într-un ton de carne special, luat în mod arbitrar, curgând fie în roșu, apoi în alb, apoi în liliac, și atașamentul nu mai puțin neplăcut de forme excesiv de alungite, cu șolduri incredibil de lungi și unghiuri deliberate „sunt prea caracteristice modului acestei perioade, pentru a căruia tatăl îi aparține Primaticchio În sfârşit, Niccolò dell'Abate este în Fontainebleau, în termeni esenţiali, doar unul dintre acoliţii-interpreţi ai lui Primaticcio; cel puțin mâna lui Abate poate fi recunoscută în picturile din viața lui Alexandru din actuala scară Orez „Plângând pentru Trupul lui Hristos” Sub influența directă a școlii Fontainebleau, francezii au decorat apoi câteva încăperi ale castelului Ecouen, unde au supraviețuit câteva frize și picturi deasupra șemineelor Printre adevărații adepți ai lui Primaticcio se numără și membrii mai în vârstă ai numeroasei familii artistice Dumontier sau Dumoutier, după cum scrie Dimier, și, deși Laborde nu respectă această ortografie, Moreau-Nelaton încă revine la el Cel mai cunoscut maestru cu acest nume de familie, ale cărui portrete vii se păstrează la Luvru și în alte colecții, este Daniel Dumontier ( - ) Apoi Antoine Caron ( - ) aparține adepților lui Primaticchio, ale căror cele mai bune lucrări existente sunt sub formă de desene pentru „Istoria Artemisiei” a Bibliotecii Naționale din Paris Jean Cousin de Sens (circa - ), recunoscut de foștii istorici de artă francezi drept unul dintre cei mai versatili și importanți artiști ai tuturor timpurilor și, în orice caz, cel mai mare maestru francez al secolului al XVI-lea, este un fel de semi- persoană mitică Începând cu pictura pe sticlă, ar fi devenit nu numai pictor și gravor pe cupru, ci și sculptor și arhitect Din toate acestea, în lumina noului studiu, a rămas foarte puțin Cărțile sale, precum Livre de Perspective ( ) și Livre de Pourtraicture ( ), indică totuși că el a aparținut artiștilor gânditori și cunoscători ai timpului său Singura lui pictură autentică, Judecata de Apoi din Luvru, cu multe figuri, a căror parte inferioară seamănă cu Judecata de Apoi a lui Michelangelo, nu este deloc un tablou atractiv Considerat fără un punct de vedere preconceput, ar putea fi în cel mai bun caz plasat alături de lucrările olandezilor italianizanți precum Lombard sau Coxey Orez Judecata de Apoi la Luvru Maeștrii francezi de acest fel au produs într-adevăr cele mai bune compoziții pentru pictura pe sticlă și pentru lucrări textile În Franța, în prima jumătate a secolului al XVI-lea, pictura pe sticlă a cunoscut cea de-a doua, mare, strălucită epocă, studiată în special de Manem Este de la sine înțeles că în Franța, ca și în alte părți, fosta artă a picturii din sticlă colorată, care amintește de un mozaic, a devenit acum treptat arta picturii pe sticlă Pentru a perfecționa pictura cu smalț pe sticlă, care a fost disprețuită chiar și de Engerrand le Prince (decedat în ), au trecut, însă, abia într-o jumătate de secol; în același timp, în unele locuri, ca, de exemplu, în biserica de la Conche, vechile compoziții originale au început să facă loc imitației gravurilor germane și italiene pe cupru, până când școala Fontainebleau a venit cu propria sa lucrare aici Cele mai frumoase și interesante din punct de vedere al conținutului ferestre din prima jumătate, încă destul de strictă a secolului al XVI-lea, sunt considerate a fi ferestrele bisericii din Montmorency ( ), al cărei maestru trebuie considerat Robert Pinegrier, autorul a Marii Judecăți a lui Solomon ( ) din Saint Gervais din Paris, acum tăiată de un gheață de fereastră Sfântul Godard în Rouen, Saint Etienne în Beauvais și Sfânta Madeleine în Troyes au ferestre pitorești din cele mai bune din secolul al XVI-lea Ferestrele bisericii din Montmorency și ferestrele ( ) din biserica satului din Écoin aparțin perioadei de tranziție, cu Buna Vestire într-o încăpere decorată în spiritul epocii, pe una dintre ele În aceste ferestre, vechiul argintiu galben al tablourilor mari de arhitectură din secolul al XV-lea este înlocuit cu culorile deja reci, deschise, a căror utilizare a fost promovată de Guillaume de Marsilla, pictorul francez pe sticlă, folosindu-le în seria sa italiană de ferestre, de exemplu în ferestrele Catedralei din Arezzo, unde a murit în , Jean Cousin este creditat cu ferestrele cu viața Sf Eutropius ( ) în catedrala bogat pictată de la Sens, unele dintre numeroasele ferestre pictate de la Saint-Étienne-du-Mont și la Saint-Gervais din Paris și, pe bună dreptate, cinci ferestre cu imagini din Apocalipsa Sf Ioan în capela palatului de la Vincennes Influența italiană, încă neobservabilă la Montmorency și clasic severă la Écoin, și-a atins deplina manifestare aici în spiritul școlii Fontainebleau Covoarele țesute erau pentru pereții castelului ceea ce pictura pe sticlă era pentru biserici Această artă a migrat în secolul al XV-lea de la Paris la Arras și de la Arras la Bruxelles și, prin urmare, regii francezi ai secolului al XVI-lea au încercat pe cât posibil să o salveze pentru Franța Francisc I a fondat în jurul anului o fabrică de covoare la Fontainebleau, iar Henric al II-lea a adăugat la aceasta fabrica Trinité din Paris Produsele fabricii din Fontainebleau sunt în principal covoare de perete decorate cu grotescuri, iar în mijloc care înglobează cartușe cu scene mitologice Dintre acestea, două se află la Muzeul Gobelin din Paris, iar celelalte două se află la Muzeul de țesut din Lyon Dimier îi atribuie lui Primaticcio compoziția Produsele fabricii Trinite sunt covoare cu istoria Mausoleului și Artemisia din Magazinul Național de Mobilă din Paris pictura cu email În strâns contact cu transformarea picturii pe sticlă, a avut loc dezvoltarea ulterioară a picturii cu email Limoges, pe care am descris-o mai devreme În noua sa formă, și anume sub forma picturii cu grisaille (gri pe gri) cu tonuri de carne roșiatice-violet și nuanțe aurii pe fond închis, a dominat secolul al XVI-lea și s-a răspândit tocmai pentru că a început să servească la decorarea vaselor de zi cu zi Un exemplu strălucit al strălucirii bogate găsite uneori lângă pictura dominantă în tonuri de gri este smalțul unui scut oval ( ) din Luvru Imaginile majorității vaselor din Limoges, susținute în tonuri de gri, sunt încă adesea împrumutate fie din gravuri germane, fie italiene pe cupru; nu lipsesc însă portretele, care de obicei ocupă un loc în mijlocul vaselor Vasele sunt unite de mici triptice cu imagini venerate, iar tăblițele portret sunt lucrări independente ale acestei tehnici naționale franceze Într-un număr de artiști smalț se remarcă în primul rând Leonard Limousin ( - ), care a început cu boluri dintr-una din seriile Patimilor lui Dürer ( ), apoi a finalizat o serie de fresce ale lui Rafael la Farnesina ( ) , dar și-a atins toată puterea în douăsprezece scânduri mari cu imagini ale apostolilor din biserica Sf Peter in Chartres ( ), bazat pe schițe colorate ale pictorului Michel Rochelle Cele mai cunoscute, însă, sunt portretele sale pe fundal albastru, în negru, alb și gri, cu un ușor adaos de galben și maro, și doar ușor atinse de roz pe obraji; ei, datorită ochilor lor albaștri, dau impresia că scrie albastru pe albastru Cele mai bune portrete ale lui în acest mod aparțin Muzeului Cluny și Muzeului Luvru din Paris Dacă aici, în tehnica smalțului franceză, ne apare portretul național, atunci în fruntea portretului francez, propriu-zis din secolul al XVI-lea, stă din nou olandezul Acest maestru era Jean Clouet, supranumit Jeannet (circa - ) Bouchot, Germain și Moreau-Nelaton au scris recent despre Clouet Se știe că Jean Clouet s-a stabilit la Tours ca pictor de curte al lui Francisc I Cu toate acestea, printre picturile supraviețuitoare nu există nici unul care să fi fost pictat autentic de el Bouchot a dat totuși posibilitatea ca o serie de excelente portrete sanguine în Chantilly și miniaturi similare ale unui manuscris al „Războiului Galic” din Biblioteca Națională din Paris să-i aparțină; de asemenea, pare destul de probabil că Jean Clouet a pictat un portret frumos, pe jumătate, al bogatului îmbrăcat Francisc I, pe care chiar și Luvru îl atribuie cu rezervă De fapt, considerăm acest portret, conceput strict și expresiv, destul de posibil pentru stilul lui Jean Clouet, deoarece se distinge prin modelarea fină a corpului și a hainelor, transmite corect materialul și este pictat în tonuri de negru, alb și auriu pe un fundal de damasc Expoziția franceză din a dovedit mai târziu autenticitatea unora dintre celelalte portrete ale maestrului portretişti O personalitate mai tangibilă este fiul său François Clouet, care i-a moștenit titlurile și porecla Jeanne (circa - ) Portretul său mare din galeria vieneză, care îl arată pe tânărul rege Carol al IX-lea ( ) stând între două perdele verzi, poartă semnătura sa Alături de acesta se află un bust frumos, portretul cu fața la stânga pe un fundal negru al soției regelui, Elisabeta a Austriei, la Luvru Desenele portretelor lui Clouet în cretă colorată (printre acestea Mary Stuart, ) din Biblioteca Națională din Paris sunt excelente, miniaturile sale descrise de Matherall în camera comorilor din Viena sunt elegante Își exprimă cu calm și încredere trăsăturile de personalitate Culorile lui sunt puternice, dar oarecum lichide După Clouet, cel mai îndrăgit portretist al Franței de la mijlocul secolului a fost olandezul Corneille de Lyon, de fapt Corneille de la Gay Modelarea lui este chiar mai rafinată decât cea a lui François Clouet; Pictura sa, cu preferință pentru fundaluri de culoare verde deschis, este deschisă și deschisă, iar fețele sale sunt surprinse și redate viu, uneori fără agitație, în mod natural Portretele lui Francois, Duce de Angouleme și Marguerite de Valois din Chantilly, apoi al doilea portret al acestei prințese și portretul lui Jaqueline de Rohan din Versailles sunt cele mai bune lucrări ale sale Expoziția de la Paris din a adăugat picturilor lui Francois Clouet și Corneille de Lyon o serie de noi Alte nume extrase din arhive nu oferă nimic nou Nu ne putem opri nici pe maeștri precum Toussaint Dubreuil (m ) și Jacob Bunel (m ), precum Ambroise Dubois (d ) și ilustrul Martin Freminet ( ), acești epigoni ai școlii Fontainebleau, judecând după lor picturi la Luvru Pictorii din Lyon, chestionați de Rondo, și maeștrii din Provence, studiați de Gonico, trebuie lăsați pentru istoria artelor locale La Lyon a înflorit școala de tipografie și de gravură în lemn Alături de ea, gravorul pe cupru Claude Corneille este mai puțin valoros, tocmai pentru că seamănă cu micii maeștri germani Mai semnificativ a fost Jean Duve din Langres (născut în ), înclinându-se acum spre Dürer, acum spre italieni, dar arătând totuși o fantezie bogată și independentă în cele de pagini ale Apocalipsei Cel mai bun gravor francez al secolului al XVI-lea a fost Etienne Delon ( - ), autorul a circa de coli de gravuri de cel mai divers conținut, pe jumătate punctat și mângâiat Sub conducerea școlii Fontainebleau, gravura franceză a trecut apoi la distribuirea lucrărilor altor maeștri și la imitarea manieriștilor italieni, stilul lor calculat, fals Doar secolul al XVII-lea a adus pictura franceză lift nou, independent Arta spaniolă și portugheză a secolului al XVI-lea Arta Portugaliei și a Spaniei Tânărul regat al Spaniei, care a apărut ca urmare a căsătoriei dintre Ferdinand de Arragon și Isabela de Castilia, a atins vârful puterii mondiale sub Carol al V-lea (Carlos I) ( - ), de la care, însă, a început deja să scadă sub Filip al II-lea ( - ) În viața artistică a Spaniei din secolul al XVI-lea, odată cu deplasarea treptată a elementelor gotice, maure și flamande, a apărut acea unire spaniolă-italiană, din care a crescut arta națională spaniolă Secolul al XVI-lea, când poezia Spaniei a atins cea mai frumoasă înflorire, a fost pentru artele sale frumoase doar un timp de căutare, pregătire și colecție; dar nici în acest moment nu lipsesc excelenți, fie și numai din punct de vedere artistic și istoric, importanți arhitecți, sculptori și pictori; În spatele creațiilor lor, la început timid, dar treptat, se ridică din ce în ce mai limpede acel suflet popular spaniol, în care animația religioasă fanatică și fidelitatea de foc față de natură sunt aproape echivalente Arta Portugaliei, care în a devenit provincie spaniolă pentru mai bine de cincizeci de ani, s-a dezvoltat în moduri paralele Dar ceea ce în Spania este zorii de dimineață a unei mari arte naționale, în Portugalia dă impresia doar a unei lupte zadarnice pentru auto-ascensiune Arhitectura spaniolă a acestui timp apare clar în fața noastră în lumina noilor studii excelente ale lui Caveda și, în plus, a diferitelor lucrări ale lui Carl Justi, lucrările lui Junggendel și Gurlitt, Uhde și Schubert cu desene excelente și sistematic în execuție Arhitectura spaniolă și portugheză a secolului al XVI-lea Arhitectura Pirineilor Ca în toată arta, în domeniul arhitecturii Spania și Portugalia nu sunt încă reprezentate de mișcări naționale, rămâne o influență semnificativă a operelor maeștrilor italieni Opere de artă, realizate de italieni în vizită sau aduse din Italia în formă finită, se găsesc în Spania în număr chiar mai mare decât în Franța și arhitecti genovezi Dar maeștrii italieni au primit partea leului din participarea la producția de pietre funerare spaniole în acest stil În spatele mormântului din nișa de zid a cardinalului Pedro González de Mendoza din Catedrala din Toledo, desigur, deloc aparținând lui Andrea Sansovino, urmează două magnifice monumente genoveze în nișele bisericii universitare din Sevilla, dintre care unul, un elegant Monumentul Catalinei de Ribera, executat de Pace Gagini, știm deja, urmează un simplu monument funerar al Arhiepiscopului Diego Hurtado de Mendoza ( ) al Catedralei din Sevilla, executat de Florentinul Michele, și, în sfârșit, morminte de sine stătătoare în forma de sarcofage de către florentinul Domenico Fancelli, descrisă de Justi: un sarcofag cu un tânăr frumos prinț Don Giovanni culcat în biserica Sf Thomas în Avila, un sarcofag dublu mare cu figuri nobile și austere înclinate ale lui Ferdinand și Isabella în Capela Regală din Granada și un sarcofag de marmură cu o imagine vie și adevărată a lui Francisco Ximenes de Cisneros în colegiata din Alcala de Henares Chiar și în plină înflorire a secolului al XVI-lea, arhitecții spanioli au ridicat clădiri bisericești în stilul fostului lancet Juan Gilles de Hontagnon, de exemplu, în a construit o nouă catedrală în Salamanca sub forma unei biserici cu sală cu trei coridoare în stilul unui stil vesel gotic târziu, iar în , împreună cu fiul său Rodrigo, catedrala din Segovia sub forma unei bazilici gotice târzii, cu o coroană de capele pe latura de est Doar cupolele de deasupra răscrucelor de drumuri și turnurile acestor biserici au fost adăugate ulterior în stil renascentist În domeniul arhitecturii seculare, stilul maur, cu „azulejos” (plăci irigate), cu decupaje de stalactite și arcade de potcoavă, a rămas ici-colo până în secolul al XVI-lea, deși deja sub forma de „estilo mudujar”, adică un amestec cu elemente gotice și motive renascentiste, așa cum se află în „Casa lui Pilat” și în „Casa Duennei” din Sevilla Dar clădirile de acest fel sunt toate din senin Între timp, adevărata renaștere timpurie spaniolă, care a început în clădirile deja menționate ale spaniolului de la Bruxelles Enrique de Egas, este chiar mai ondulată decât stilul nordic al acelui timp El amestecă motivele antice cu cele gotice și, adăugându-le uneori amintiri maure, transformă totul într-un nou întreg fantastic, cunoscut printre spanioli sub denumirea de stilul gonit (Estilo plateresco) Deși aurarii l-au împrumutat de la marea arhitectură, ea apare totuși deosebit de fermecătoare în unele lucrări de artă de bijuterii spaniole Întregul curs al acestei dezvoltări se reflectă limpede în acele ostensiuni pentru sărbătorile Trupului lui Hristos, numite „kustadia”, pe care aurarii le făceau sub formă de mici turnuri de biserică Cei mai cunoscuți aurari care au executat aceste lucrări aparțineau familiei Arfe (Garfe), al cărui strămoș, Enrique, s-a mutat din Germania în Leon Enrique Arfe și-a interpretat Custodiile la Cordoba ( ) și Toledo ( ) într-un stil bogat gotic târziu Fiul său Antonio d'Arfe, al cărui Custode în Sant'Iago de Compostella are una dintre cele mai bune lucrări ale sale ( ), reprezintă Renașterea Plateresco timpurie la cea mai mare splendoare În cele din urmă, fiul lui Antonio, Juan d'Arfe, care s-a mutat la Valladolid, a interpretat cele mai bune lucrări ale sale, și anume Custodienii din Avila ( ), Sevilla ( ) și Valladolid ( ), deja în stilul pur al Înaltului Italien Renaștere, pe care a cântat-o și în poezia sa didactică Primii și cei mai semnificativi reprezentanți ai Renașterii timpurii spaniole-plateresco în marea arhitectură au fost și străini; majoritatea acestor arhitecți au fost în același timp sculptori celebri După deja amintitul rezident din Bruxelles Enrique de Egas, apare imediat Felipe Vigarni de Borgogna din Borgogne of Langres (d ), ale cărui lucrări principale se află în Burus O lucrare magistrală a stilului său urmărit se ridică deasupra răscrucelor de drumuri ale catedralei, ridicându-se într-o nouă splendoare după prăbușirea celei vechi ( - ) După , Enrique de Egas a adăugat clădirilor sale anterioare proiectul unei noi catedrale din Granada, sub forma unei bazilici cu cinci nave, Capela Regală a cărei, încă destul de gotică, a construit-o deja în - Pe locul lui Egas din se află spaniolul, Gilles de Siloe, faimosul fiu al lui Diego de Siloe (d ), a cărui cea mai bună lucrare timpurie a fost Scara Aurată (Escala Dorada), bogată în profile, o scară luxoasă care duce din strada de sus în jos până la transeptul de nord al catedralei din Burgos În catedrala din Granada, Diego a rezolvat problema îmbinării cupolei peste cruce cu partea de altar (Capilla Mayor), realizând în acest strălucit capăt estic trecerea de la un decagon la un cerc și a însuflețit toți stâlpii cu pilaștri corinteni bogati și semicoloane, ale căror proporții clasice au fost observate prin plinte înalte și întablament atașat După catedrala din Granada, a cărei fațadă și turn aparțin unei epoci ulterioare, urmează după catedrala din Malaga, o biserică cu trei nave de sistem de săli, decorată cu semicoloane pe două niveluri, atribuite în același mod lui Diego de Silo, și deja după urmează magnifica catedrală în stil renascentist din Jaen, principala lucrare a arhitectului Pedro de Valdelvir Una dintre principalele creații ale stilului urmărit ar trebui să fie numită corul și altarul parte a catedralei (fosta moschee) din Cordoba (după ), în care, din motive evidente, s-au folosit elemente maure, care aproape au dispărut în lucrările lui Diego de Silo, iar în , cunoscută încă de la Sarsha Mavog a catedralei din Sigüenza Spaniolii au contrastat stilul urmărit cu stilul renascentist timpuriu mai pur al lui Diego, în care binecunoscutele decorațiuni romane, groteschi numite Estilo grotesco, apar foarte repede Chiar mai luxos decât în clădirile bisericii, stilul renascentist urmărit se dezvoltă în clădiri spaniole semi-seculare și complet seculare O clădire cu adevărat luxoasă din acest stil este primăria (Casa de Ayuntamiento) din Sevilla, care a început să fie construită în de către Diego de Rianho (d ) Clădirea, bogat decorată cu ornamente din stuc, este împărțită la etajul inferior de magnifici pilaștri corinteni, cu arabescuri, iar la etajul superior, și mai magnifice semicoloane corintice, decorate tot cu arabescuri Succesorul lui Rianho în această construcție a fost Martin de Gainza, care a finalizat luxoasa sacristie a Catedralei din Sevilla conform planurilor sale, dar și-a dat cea mai bună lucrare „hăituită” în în Capela Regală de acolo, ale cărei coloane groase de candelabre sunt încadrate de bogate sculpturi sculpturale decoratiuni În Alcala de Genares, clădirea Colegiului Cardinalului Ximenes și Palatul Arhiepiscopal, remarcabile prin curtea sa pitorească și scara și mai pitorească, sunt principalele lucrări ale marelui Alonso Covarrubias În Leon, Juan de Badajoz a început deja în să decoreze fațada Catedralei Sf Marcați cu cât mai multe forme mixte de stil în relief vă puteți imagina Fațada Universității din Salamanca ( - ), cu detalii gotice, aparține celor mai timpurii și caracteristice creații ale stilului urmărit O renaștere timpurie pur spaniolă se simte și în casele persoanelor private, de exemplu, în fermecătoarea Casa Zaporta din din Zaragossa și într-o casă similară din din Barcelona Orez Vila Madama de Rafael Înalta renaștere pseudoclasică italiană a bătut în mod clar la porțile Spaniei foarte devreme Prima sa creație pe pământ spaniol este considerată a fi palatul neterminat din Alhambra de lângă Granada, pe care Carol al V-lea l-a comandat să-l construiască după , Pedro Machuca (d ), presupus un elev al lui Rafael Ordinul toscan-doric este în puritate clasică la etajul inferior, iar ordinea ionică la etajul superior nu este doar o galerie deschisă, ci și o curte circulară cu coloane care arată ca o arenă, care, pentru a fi poate împrumutat de la Vila Madama a lui Rafael Francisco de Villalpando (d ), traducătorul lui Serlio, este considerat constructorul scării mărețe din curtea Alcazarului, castelul regal din Toledo, a cărui fațadă vestică urmărită este atribuită lui Covarrubias, iar latura de sud cu Pilaștri dorici largi ( ) în rustic este deja semnificativă crearea principalului maestru al Înaltei Renașteri spaniole, Juan de Guerrera ( - ), după care înalta Renaștere grea, neîmpodobită, dar strictă și tipică spaniolă este numită Guerrera stil Guerrera a primit educația artistică inițială la Bruxelles și a fost atunci la Madrid elevul lui Juan Bautista de Toledo (d ), educat la Roma, autorul primului proiect al Escorialului, uriașul mănăstire-palat al lui Filip al II-lea, cu execuție și completare (în d ) al cărui nume Guerrera este indisolubil legat Rareori s-a întâmplat ca într-un singur pas să fie creată o clădire colosală în dimensiuni atât de grandioase precum Palatul Escorial: cu cele curți, de scări, de ferestre, cu ea dedicată Sf Lawrence cu o biserică cu cupolă, mănăstirea sa, biblioteca sa, spații extinse pentru locuințe și pentru oaspeți, acest palat este acoperit de un dreptunghi imens marcat de turnuri de colț Înăuntru, în spatele unor impresionanți ziduri goi de cinci etaje, doar la portalul de intrare întrerupt de un pervaz, acoperit de un fronton strict cu opt coloane dorice în partea de jos și opt coloane ionice în vârf, se află săli de ceremonie cu bolți de cutie, un imens templu doric cu cupolă, prototipul unei biserici de curte moderne cu două etaje; nu lipsesc disecțiile nobile; în numeroase curți cu colonade, cu etaje inferioare dorice și superioare ionice, se ascund multe pasaje fermecătoare ritmic, pline de galerii acoperite de dispoziție și colțuri convenabile pentru contemplare Cele mai bune lucrări ulterioare ale lui Guerrera includ o parte din palatul plăcerii din Aranjuez, catedrala neterminată, din păcate, cu cinci nave din Valladolid, cu pilaștri corinteni, cu șiruri de capele și empora, și mai ales solida și luxoasă Bursa de Valori din Sevilla ( ) Aspectul ei cu pilaștri de granit foarte subțiri de tip doric, sub formă de lisen trecând în etajul inferior, pare sărac în comparație cu curtea, înconjurată de arcade semicirculare frumos aranjate, dorice dedesubt și ionică deasupra Şcoala Guerrera Școala Guerrera a dominat arhitectura spaniolă până la sfârșitul secolului al XVI-lea și mai departe Dacă Guerrera însuși a exprimat cel puțin o latură a caracterului național spaniol în nobilimea puternică a celor mai bune clădiri ale sale, atunci studenții săi au început să lupte deja pentru viața de zi cu zi în baroc internațional Renașterea portugheză, care ne este cel mai bine cunoscută după opera lui Rachinsky, conform studiilor în special ale lui Vasconcellos în Portugalia și Haupt în Germania, și-a urmat încă propriile căi ici și colo Palatul cu patru turnuri al marelui italian Andrea Sansovino, care a trăit între și la curtea lui Ioan al II-lea, menționat de Vasari, poate fi recunoscut, se pare, împreună cu Rogge în Palacio da Bacalloya al orașului Aceitaio Dar renașterea pură a Andreei, care a apărut prematur, s-a pierdut și în Portugalia Elementele gotice, maure, indian-naturaliste și italiene antice se amestecă în „arta manuelă” (Arte manuelina), din care, după moartea lui Emanuel I ( - ), s-a dezvoltat doar treptat o renaștere mai pură Joao de Castillo (circa - și mai târziu), un mare reprezentant al stilului Manuel, ale cărui activități au înflorit în mănăstirea dos Geronimos din Belem, în castelul cavalerilor lui Hristos din Tomar, în mănăstirea Victoriei din Batal , și poate și pe splendida fațadă a bisericii Conceacio Velha din Lisabona, abia în ultima sa lucrare de încredere, loggia Capellas Imperfeitas din Batala ( ), a trecut la forme reale, dar capricioase ale Renașterii În castelul gotico-maur din Sintra, pe al lui În aripa manueliană iese în evidență un decor bogat sub formă de ramuri de lemn natural, pereții sălii sunt încă căptușiți cu plăci smălțuite, iar o renaștere timpurie pură îndrăznește să apară doar pe un singur portal cu o terasă din vremea lui Ioan III ( la ) În mănăstirea Santa Cruz și în Sevilla din Coimbra, colonia artistică franceză a răspândit devreme noul stil Clădirile portugheze autentice de la mijlocul secolului timpurii renascentiste sunt bisericile do Milagre din Santarem și mănăstirea de la Peña Longa, lângă Sintra Înalta Renaștere a apărut în Portugalia deja sub Ioan al III-lea, care a comandat traducerea operelor lui Albert și Vitruvius și l-a trimis pe Francisco de Golanda ( - ) la Roma pentru a studia arta lui Michelangelo, pe care Francisco a apărat-o mai târziu în dialogurile sale Adevăratul maestru al Înaltei Renașteri a Portugaliei, Filippo Terzi, a fost, totuși, un italian care a lucrat din la Lisabona Posedând o mare înclinație spre proporții puternice, a putut să respire în formele obișnuite, care preferau ordinea dorică, propria sa dispoziție personală, permițând la început doar libertățile mai severe ale barocului Cele mai bune palate ale sale din Lisabona au fost distruse în cutremur Dintre biserici, majoritatea cu două etaje, dorice în partea de jos și ionică în partea de sus, fațadele din Sayo Roque ( ), Santo Antonio ( ), Sayo Vicente de Fora ( ) și Senova din Coimbra s-au păstrat în Lisabona Lor li se alătură mănăstirea dos Philippos din Tomar Urmașii săi i-au călcat pe urme Până la sfârșitul secolului, înalta renaștere din Portugalia a obținut și o victorie completă Sculptură spaniolă și portugheză din secolul al XVI-lea Dezvoltarea sculpturii din secolul al XVI-lea Sculptura spaniolă din secolul al XVI-lea a fost asociată cu arhitectura chiar mai strâns decât în Franța Este izbitoare multitudinea de sculpturi decorative care împodobesc arhitravele ușilor și ferestrelor, altarelor și barierelor altarului și adesea tavanul boltit al capelelor De exemplu, trei sute de capete privesc în jos din tavanul sacristiei catedralei din Sigüenza Arhitecții aproape de pretutindeni au fost în același timp sculptori Cunoscuta splendoare grea a stilului, care doar pe alocuri a lăsat loc unei anumite grații, distinge decorațiunile figurative ale parapentelor spaniole în stilul Renașterii timpurii, totuși, sub influența italiană reapare, trece rapid și oarecum brusc la stilul Michelangelo Alături de sculptura decorativă în piatră, sculptura în lemn pictat a continuat să înflorească în Spania de-a lungul secolului al XVI-lea, în principal pe altare mari (retablos), care au crescut la dimensiunea unor structuri gigantice Numai că aici s-a pregătit pentru un viitor și mai mare Dieulafoy l-a studiat în detaliu Este de remarcat faptul că mulți dintre marii maeștri ai sculpturii spaniole în piatră s-au dedicat sculpturii pe lemn și, așa cum arată exemplele supraviețuitoare, uneori ei înșiși au executat colorarea rafinată a celor mai bune lucrări ale lor cu aur și vopsea („al estofado”) Primul sculptor spaniol al Renașterii timpurii este Bartolomeo Ordonez din Barcelona (d ), care, după moartea lui Fancelli, a terminat piatra funerară a cardinalului Ximenes, începută la Alcala de Genares Nici nu a avut timp să termine piatra funerară a lui Filip cel Frumos și a Ioanei cea Nebună în Capela Regală din Granada Cele mai bune lucrări ale sale, care încă îmbină severitatea și harul, sunt cele mai timpurii două reliefuri ale Sf Eulalia pe bariera corului din Barcelona Dintre maeștrii deja cunoscuți de noi ca arhitecți, Diego de Siloe, ca sculptor, și-a dat cea mai veche și cea mai recentă lucrare în arborele genealogic al lui Hristos pe altarul capelei Sf Anna în Catedrala din Burgos, unde se află și piatra sa funerară brută a episcopului Acuña, iar cele mai mature și frumoase lucrări sunt plasate pe portalurile bisericii din Granada, de exemplu, pe portalul sensului giratoriu ( ) al catedralei, unde se aşează Madona şi busturile apostolilor Cel mai bun altar din lemn sculptat din San Jeronimo din Granada, figurile magnifice în genunchi ale donatorilor, a căror executare aparent el însuși, a fost pictată de altcineva Felipe Vigarni de Borgogna (d ) este un maestru foarte important în nobilele reliefuri de alabastru, delicat luxoase, ale Patimilor lui Hristos din corul Catedralei din Burgos, în medalioane în relief și figuri individuale de imagini la „Epistolele apostolice” ale lui Catedrala din Toledo și în sculptură din lemn, pictată „al estofado” pe altarul principal al Capelei Regale din Granada, cu statui măiestrie ale lui Ferdinand și Isabella îngenuncheați Alonso Berruguete ( - ), care s-a întors de la Roma în și a aparținut celor mai zeloși reprezentanți fie ai italianismului mai pur, fie ai mai manierat, a fost de fapt un sculptor Statuia lui de marmură în mărime jumătate din viață a lui Sf Leucadia deasupra ușii din față a bisericii Cristo de la Vega de lângă Toledo respiră frumusețea pură a lui Andrea Sansovino Lucrarea sa despre lettner din Toledo ( ) a mers în direcția manierului Michelangelo mai mult decât lucrările învecinate ale lui Vigarni Imaginea liniștită așezată a cardinalului Tavera din Spitalul de Afuera din Toledo se ridică maiestuos și spectaculos deasupra grupurilor alegorice manierate, în diverse ipostaze, de la colțurile monumentului În cele din urmă, Berruguete este un strălucit sculptor în lemn și pictor estofado, mai ales în fragmentele retabloului San Benito din muzeul din Valladolid În fostul regat al Arragonului, Juan și Diego Morlanes, tată și fiu, au decorat după fațada Santa Engracia din Zaragossa cu figuri și grupuri, în forme pure, nobile, printre cadre gotice târzii Și mai mature în aceeași direcție sunt lucrările lui Damian Forment (m ) Dintre acestea, imaginile din alabastru pictate anterior din viața Fecioarei Maria pe altarul principal al Catedralei del Pilar din Zaragossa ( - ) au fost concepute în spiritul goticului târziu, iar reliefurile Patimilor Domnului pe altarul principal al Catedralei din Guesca ( - ), tot din alabastru și pictat, reprezintă cel mai pur și mai clasic stil renascentist din sculptura spaniolă La Sevilla, Pedro Millan, menționat deja în , a fost ultimul reprezentant al curentului olandez-burgundian, așa cum o arată statuile sale pline de viață din teracotă pictate sub cupola catedralei, sfinții săi gotico-atrăgători de pe portal și seignora del Pilar (Pilarskaya) plină de strictă maiestate Madonna) în interiorul catedralei Pedro Torrigiano ( - ), rivalul lui Michelangelo, pe care îl vom întâlni în Anglia, a murit și el la Sevilla și a lăsat aici celebra statuie de teracotă pictată a Sf îngenuncheat Jerome (într-un muzeu din Sevilla), aproape gol, cu cunoștințe familiare despre jocul mușchilor Dimpotrivă, în Portugalia, subtilitățile Renașterii timpurii au fost cultivate, tocmai în acea colonie franceză de sculptori din Coimbra, ai cărei principali maeștri Nicholas „Francose” și Joaio de Royo (Jean de Rouen) au decorat portalul și amvonul bisericii cu sculpturi excelent executate și fin concepute În a doua jumătate a secolului al XVI-lea, sculptura spaniolă, rămasă pe baza înaltei renașteri, a început să se pregătească pentru rolul care i-a fost indicat în secolul următor Sculptura în lemn a început să iasă din ce în ce mai mult în prim-plan Gaspar Becerra ( - ) a fost în Castilia în fruntea mișcării În lucrarea sa principală, retabloul catedralei de la Astorga ( - ), Justi laudă frumusețea ideală, demnitatea și bunul calcul asupra ochiului privitorului Faimosul său relief pictat al Sf Ieronim din Catedrala din Burgos, cu toate acestea, încă se luptă cu lanțurile manierelor lui Michelangelo Becerra este urmat de Juan de Juni (d ), un olandez după Palomino, un italian după Bermudez, dar în orice caz din Roma, care a ajuns prin Portugalia în Spania și aici a devenit principalul reprezentant al manierismului lui Michelangelo, impregnat de ridicare spirituală Valladolid a fost principalul domeniu de activitate al lui El a fost cel care, de regulă, și-a pictat el însuși cele mai bune grupuri de lemn Pogorârea Sa de pe Cruce în Catedrala din Segovia, Înmormântarea cu trupul uimitor de natural mort al lui Hristos în Muzeu și uluitor de patetică Fecioara Sa Îndurerată din Nuestra Señora de las Angustias din Valladolid marchează cele mai importante etape ale dezvoltării sale Altarul principal de la Santa Maria Antigua arată renașterea exterioară și interioară a figurilor sale în plină floare La Sevilla, în ultima treime a secolului, Jeronimo Gernandez, maestrul Sf Ieronim în catedrală și Gaspar Nuñez Delgado, autorul celebrului înalt relief care îl înfățișează pe Ioan Botezătorul în San Clemente, au fost reprezentanți ai stilului italian târziu, din care a crescut arta națională spaniolă în secolul următor Orez Relief înfățișând pe Sf Ieronim Pictura spaniolă și portugheză din secolul al XVI-lea Pictura regală a Pirineilor Pictura spaniolă din secolul al XVI-lea, a cărei cunoaștere mai desăvârșită o datorăm în special lui Carl Justi, a căutat în zadar să scape pe cont propriu de stilul olandez-italian, care, grație afluxurilor proaspete, a primit o nouă hrană Totuși, și aici, lucrările italiene i-au lăsat treptat pe olandezi în umbră Isabella, încă din , l-a numit ca pictor de curte pe olandezul Juan de Flandes, ale cărui șaisprezece picturi din viața lui Hristos de pe altarul principal al catedralei din Valencia ( - ) au încă un aspect destul de vechi olandez Juan de Borgoña (d c ), fratele lui Felipe Vigarni, era deja un olandez italianizat, iar frescele sale din Noul Testament din Camera Capitula din Toledo amintesc de școala florentină din Ghirlandaio Mai semnificativ din punct de vedere al conținutului intern, a fost și Peter Kempener ( - ) din Bruxelles, poreclit de andaluzii Pedro Campagna un olandez italianizat Coborârea lui de pe cruce ( ) din Catedrala din Sevilla pare să fie încă o lucrare olandeză, iar retabloul uscat, dar expresiv, din , cu cele mai bune picturi ale sale: „Aducerea Mariei la Templu” și „Hristos” Printre Profesori”, luptă deja cu formule italiene de frumusețe Marele portretist de la Utrecht Antonio Moro a avut o influență scurtă, dar puternică, la curtea lui Filip al II-lea Orez „Hristos printre ucenici” Filip al II-lea a chemat însă în Spania în principal pictori italieni Marii maeștri precum Tițian și-au trimis doar picturile Federico Zuccari (Zucchero) de la Urbino și Luca Cambiaso de la Genova au venit singuri; A sosit personal și Pellegrino Tibaldi, care a lucrat în Escorial și în Palatul Madrid timp de nouă ani Spaniolii au fost frații Bartolomeo și Vincenzo Carducci (Carducio) din Florența, dintre care primul a fost ( - ) elev al lui Zuccari și, împreună cu Tibaldi, a lucrat la frescele alegorice manierizate ale bibliotecii Escorial Domenikos Theotokopoulos „el Greco”, un grec (circa - ), în lucrările sale timpurii venețiene este ca elev al lui Tizian și Tintoretto, iar la Toledo din a dezvoltat acel nou stil „impresionist”, care a influențat dezvoltarea limbii spaniole pictori secolul al XVII-lea Prin urmare, mai departe îl vom găsi în fruntea lor Dintre pictorii spanioli locali, Fernando Gallegos din Salamanca (d ) a continuat timp de o jumătate de secol stilul olandez vechi, remarcat în picturile sale în general libere și pline de viață din catedralele din Salamanca și Zamora Ferrando Yanes de Almedina, elev al lui Leonardo da Vinci în - la Florența, a finalizat, împreună cu Ferrando de Llanos, șaisprezece tablouri în stil Leonardo din viața Fecioarei Maria în altarul principal al catedralei din Valencia Urmează apoi pictorul Alonso Berruguete, care a căutat în retablourile sale de la Colegio de Sant'Iago din Salamanca să renunțe la influența lui Michelangelo în măsura în care i-a fost posibil Mai tânăr decât el a fost Luis de Vargas din Sevilla ( - ), care s-a dezvoltat în Italia într-un adept al lui Rafael și Andrea del Sarto „Nașterea lui Hristos” ( ) este încă realizată în forme foarte pure, faimoasa „Rugăciunea Patriarhilor către Fecioara Maria” ( ) din Catedrala din Sevilla, dar este de remarcat faptul că contemporanii au numit acest tablou pentru unghi impecabil al piciorului lui Adam, care li s-a părut cel mai important din imagine, doar „la gamba” (picior) Vincente Juan Masip, numit Juan Juanes (circa - ), care ocupa aceeași poziție în Valencia ca și Vargas în Sevilla, era și mai tânăr Rapaelismul intenționat, de altfel, oarecum unghiular al numeroaselor sale picturi, grație tipurilor spaniole și tonului de bază maroniu, se transformă aproape inconștient în ceva spaniol Capul lui Hristos, cu frunte înaltă, pomeți mari, buze pline și ochi adânci de foc, conceput pentru picturile din Cina cea de Taină cu mișcări violente ale apostolilor (de exemplu, în muzeele din Madrid și Valencia), și apoi și pentru imagini de bust individual (Madrid), există încă creație artistică independentă În cele din urmă, cel mai tânăr dintre acești „romancieri”, Pablo de Cespedes din Córdoba ( - ), care a trăit multă vreme la Roma, a renunțat complet la firea sa spaniolă și s-a transformat într-un imitator al „marii maniere” a lui Michelangelo Cina cea de Taină în muzeul din Sevilla și Adormirea Maicii Domnului din Academia din Madrid provin din Córdoba Ambele poze ni se par, insa, reci si goale Juan Fernandez il Navarrete din Logroño (circa - ), care a primit porecla „el Mudo” din cauza handicapului său fizic – era surdo-mut – a reprezentat direcția venețiană printre spaniolii italianizanți din secolul al XVII-lea „Botezul Domnului” al său în Muzeul din Madrid arată, în plus, că s-a alăturat romanilor la Roma Dar după ce a fost chemat de Filip al II-lea să împodobească Escorialul cu retablouri, ochii i s-au deschis înaintea lucrărilor aduse de Tizian și, treptat, a ajuns în lucrarea sa la moliciunea venețiană și strălucirea culorilor care îi respiră cele șase imagini pereche ale apostolilor din biserica Escorial; grecul originar Domenico Theotokopuli (circa - ), care a fost într-adevăr un elev al lui Tizian la Veneția, a început apoi să tragă noi drumuri în Spania, unde a apărut în , că trebuie să-l plasăm printre pionierii secolului al XVII-lea Cei doi pictori spanioli cei mai tipici ai secolului al XVI-lea, Morales si Coelho, reprezinta in acelasi timp cele doua domenii principale ale picturii spaniole: imaginea divina ascetic-suferinta si portretul plin de demnitate, viata si prospetime Luis Morales, „el divino”, a venit din Badajoz, unde a murit în la o vârstă înaintată Picturile sale religioase neplăcute, dar pline de profundă suferință spirituală, scrise într-o tradiție olandeză veche revizuită, o înfățișează de preferință pe Maica Domnului îndurerată și pe Hristos în coroana de spini Fețele alungite, membrele subțiri, mișcările unghiulare ale figurilor sale sunt urâte, dar detaliile, lacrimile, picăturile de sânge, pătrund în inimă; tonul general maroniu deschis al picturilor sale cu umbre întunecate este pur spaniol Există o mulțime de picturi ale sale în muzeele din Madrid și Viena, sunt și la Luvru, în Ermitaj și în Dresda Alonso Sanges Coelho din Valencia, care a murit în la Madrid la o vârstă înaintată, l-a luat drept model pe Antonio Moro Portretele lui maiestuos și simplu concepute de prinți și prințese, animate mai mult exterior decât interior, cu rochii bogate frumos pictate, sunt printre cele mai bune din timpul lor, când sunt privite de la distanță; Dintre aceste portrete, Muzeul din Madrid deține opt, iar Muzeul din Bruxelles două Discipolii săi, precum Juan Pantojo de la Cruz, sunt deja la trecerea către secolul al XVII-lea Formarea picturii portugheze Istoria picturii portugheze a fost elucidată încă de pe vremea lui Rachinsky de Robinson, Vasconcellos și Justi Sub Emanuel cel Mare și Ioan al III-lea, pictura portugheză veche a continuat să se deplaseze de-a lungul căii olandeze Frey Carlos, autorul unei serii de picturi din Noul Testament din galeria de la Lisabona, era nativ olandez Pictorii portughezi au studiat însă și la Anvers Unul dintre acești maeștri ar trebui să fie numit, Maestrul Edward, un student al lui Quentin Masseys în Unele picturi ale galeriei Lisabona și ale Bisericii Sf Ioan din Tomar ar trebui atribuite maeștrilor de acest tip Înșiși portughezii obișnuiau să atribuie maestrului toate cele mai bune picturi ale acestui secol, pe care l-au numit Grano (Gran) Vasco și l-au pus alături de cei mai mari maeștri ai lumii, „un exemplu, poate singurul din întreaga istorie a artă, de a limita la un singur nume semi-mitic a tot ceea ce poate fi eterogen”, așa cum am spus o dată înainte Rachinsky a recunoscut deja că cele mai diverse picturi ale stilului olandez îi sunt atribuite în galeria de la Lisabona Dintre denumirile distinctive pe care le-a propus, precum „maestrul din Setubal”, „stăpânul Bisericii Maicii Domnului” etc , Justi a păstrat doar numele „maestrul din Sayo Bento”, lovind prin figurile sale masculine subțiri, mobile, cu scufundate obraji, ochi adânci și nas ascuțit de șoim De la mănăstirea Saio Bento provin și patru dintre picturile sale din galeria Lisabona El este maestrul Crucifixului puternic din sacristia Santa Cruz din Coimbra, precum și jumătate dintr-o serie mare de picturi din Noul Testament din biserica mănăstirii din Setúbal Lucrul lângă el, ca și el, era sub influența Olandei, un maestru care s-a identificat la „Coborârea Sf Spirit” din „Santa Cruz” din Coimbra numit după Velasco Deoarece Vasco este o abreviere a numelui Velasco, iar acest maestru este într-adevăr cel mai remarcabil din întreaga serie, putem recunoaște în el originalul Gran Vasco În galeria de la Lisabona, deține încă opt imagini din Viața Fecioarei, șase tablouri pe scene din Biblie la Tomar, la Setúbal Buna Vestire, Nașterea și Învierea lui Hristos Dintre tipurile însoțitorului său de la Sayo Bento, figurile sale se disting prin proporții comprimate și capete largi sudice, cu ochi mari, distanți Așa-zisul pictor din Vice, Vasco Fernandez, este considerabil mai slab; în catedrală sunt tablouri cu semnătura lui, aparent fals, pe subiecte biblice Spre deosebire de toți acești maeștri, Vasco Pereira este deja un manierist portughez italianizant din a doua jumătate a secolului al XVI-lea Destul St Onuphrius al galeriei Dresda pentru a arăta lipsa de caracter din ea Pictura portugheză își supraviețuise deja în momentul în care spaniola a început să se dezvolte atât de independent încât părea că se străduia să depășească arta întregii Europe Arta engleză a secolului al XVI-lea Tendințe în artă engleză Înconjurată de mare, Anglia, prin muncă grea și luptă sângeroasă, a atins acea poziție mondială, pe care o datorează puterii sale extraordinare de voință, productivității și poziției printre oceanele lumii Suverani încăpățânați și lungi de vedere, precum Henric al VIII-lea în prima jumătate a secolului și Elisabeta în a doua, au contribuit la ascensiunea statului insular în toate tipurile de comerț și schimb Se știe că poezia engleză din epoca elisabetană, care a văzut apariția dramelor lui Shakespeare, a avut o influență puternică asupra întregii lumi Cu atât mai surprinzător este faptul că Anglia, care la mijloc secolului în domeniul artelor plastice, unul dintre rolurile principale i-a revenit, acum, în ciuda tuturor întreprinderilor artistice ale lui Henric al VIII-lea, în toată această perioadă, nu se poate lăuda cu aproape nicio opere independente de creativitate și, în esență, a fost acordată lucrări ale artiștilor italieni, germani și olandezi aduse de peste mări Istoria artei engleze din secolul al XVI-lea există doar atâta timp cât „stilul perpendicular” cu „arcadele Tudor” plate continuă să trăiască în domeniul arhitecturii și atâta timp cât castelele din țară engleză continuă să se dezvolte conform nevoilor lor locuitori Arhitectura engleză a secolului al XVI-lea Introducere Arhitectura ecleziastică și semi-ecleziastică a Angliei de-a lungul secolului al XVI-lea a aderat ferm la stilul gotic târziu „perpendicular” Chiar și cea mai strălucitoare culoare a acestui stil calculat la rece și în același timp fantastic de eficient, capela steagului lui Henric al VII-lea din Westminster Abbey, nu a fost finalizată decât la lumina noului secol ( - ) La fel de faimoasă capelă a King's College, Cambridge, o minune a goticului englez târziu, a fost finalizată doar sub Henric al VIII-lea Christ Church College, Oxford, creat de cardinalul Walsey, a fost început în acest stil încă din , iar Trinity College, Cambridge, fondat de Henric al VIII-lea, încă din Christ Church are una dintre cele mai frumoase galerii ale stilului perpendicular , iar Trinity College, Cambridge, a primit deja o capelă în stil renascentist Orez Trinity College, Cambridge Schimbările treptate de stil, care au dus în Anglia la desăvârșirea italianismului abia după , au avut loc aici mai ales în clădirile rezidențiale ale nobilimii Cardinalul Walsey a început deja să construiască castelele Whitehall (pe atunci încă York House) și Hampton Court, palate tipice din prima jumătate a secolului al XVI-lea După căderea lui Walsey, ambele au fost finalizate de Henric al VIII-lea, care la rândul său a construit Palatul St James și Nonsuch Nimic nu mai rămâne din Nonsuch, unii din Whitehall; Palatul Saint-James a făcut loc unei noi clădiri Doar întinsul Hampton Court a supraviețuit în grandoarea sa austera Palatele și moșiile engleze în ceea ce privește și metodele de construcție dezvoltate în noi educarea ei înșiși de către mâini engleze, răspunzând nevoilor vieții engleze Această dezvoltare, bine conturată recent de Blomfield, este poate singura particulă a istoriei engleze adecvate a artei secolului al XVI-lea Fostele castele, fortificate si adaptate la terenuri denivelate, au facut loc castelelor cu vaste curti patrulatere inchise pe toate laturile, apoi, odata cu cresterea securitatii si nevoia tot mai mare de lumina si aer, aceste curti au inceput sa se deschida pe o latura astfel incat lor plan cu pervaz poarta din mijloc a luat forma literei E, iar când acest proces a fost repetat din spate, a luat forma de H; fostul hol din mijloc și-a pierdut treptat semnificația ca spațiu de locuit, iar împreună cu scările, modificate semnificativ în stilul lemnului, au devenit față; fostele săli au fost înlocuite cu „galerii” uriașe, lungi, și în același timp, încăperi separate, comunicate anterior doar între ele, au început să fie conectate prin coridoare: toate aceste schimbări pot fi urmărite mai ales clar în Anglia, unde dezvoltat într-un mod deosebit Sistemul de construcție cu curți pătraunghiulare închise este reprezentat în dimensiuni maiestuoase de Nonsuch și Hampton Court, iar în dimensiuni mai mici și cu decor mai auster și mai pur de conacul Leyer Marney din Essex și Ketton Place ( - ) Tipic pentru planul E sunt Casa Charlton din Wiltshire în forma sa anterioară, Corsham Court lângă Bath și North Mimms în Hertfordshire (c ) și Shaw House în Berkshire ( ) și Holland House ( ) în Kensington Castelul Longford de lângă Salisbury ( ) se înalță pe o bază triunghiulară, care, aparent, ar trebui să simbolizeze Treimea Cel mai vechi exemplu de galerie mare a fost la Hampton Court; galeria sa luxoasă, finalizată în , a pierit în timpul restructurării ulterioare O astfel de încăpere alungită s-a păstrat, de exemplu, în Hardwick Hall ( - ) lângă Mansfield Planuri vechi pentru acestea și multe alte castele se află în Muzeul Soane din Londra Întrucât unii dintre ei se întorc la John Thorpe, un arhitect elisabetan, se presupune că i se pot atribui toate marile case englezești din acea vreme Mai mult decât atât, numele arhitecților englezi din acest timp care sunt în general de încredere în sens artistic sunt extrem de rare Cu toate acestea, regretatul arhitect elisabetan, Robert Smithson (d ), care a construit Long Years în Wiltshire ( ) și Wollaton lângă Nottingham ( ) trebuie să fie numit Primele motive din decorarea renascentista a unora dintre aceste cladiri rezidentiale de biserici si capele colegiului din prima jumatate a secolului al XVI-lea isi datoreaza originea in principal artistilor italieni chemati in Anglia de Henric al VIII-lea Maeștri precum Pietro Torreggiani, Benedetto Rovezzano ( - ) și Giovanni da Maiano au adus sculptura în teracotă în Anglia împreună cu ornamentația renascentist timpurie, drept urmare decorarea clădirilor din cărămidă cu decorațiuni din teracotă a devenit unul dintre primele cazuri ale englezilor Renașterea timpurie Aceste piese de teracotă, cu ornamentația lor italiană, sunt extrem de potrivite stilului perpendicular, cu frontoanele și stâlpurile sale, în Casa Meir Marney ( - ) neterminată din Essex și în frumoasa, mai târziu lipsită de aripa de nord, Ketton Place ( - ), l-a celebrat pe Dell ca reprezentant al celei mai rafinate înfloriri a artei pur englezești din acea vreme Teracotele lui Giovanni da Maiano de pe cărămidă Hampton Court ( ) par mai puțin potrivite Stema de teracotă a lui Iolseus, așezată deasupra intrării în curtea ceasului, împodobită cu putți goi și semicoloane corintice, împreună cu busturile în relief din teracotă adiacente ale împăraților romani în medalioane sub formă de coroane, aparțin celor mai timpurii lucrări ale Renaștere pură în Anglia În biserici și capele, însă, cea mai rafinată ornamentație italiană este foarte slab în concordanță cu formele perpendiculare ale goticului târziu, ceea ce este clar vizibil în Capela Salisbury ( ), Biserica Christos din Hampshire, în capela funerară a Episcopilor Fox și Gardiner ( - ) în Catedrala Winchester și în capela funerară a Episcopului West (circa ) în catedrala din Ili Influența lui Holbein, marele german maestru, care a locuit la Londra cu scurte pauze în - și din până în Se spune în general că Holbein a influențat arhitectura engleză; dar, în afară de desenul excelent al șemineului din British Museum, nu pot fi indicate alte proiecte de construcție ale mâinii sale Italienii și Holbein au fost urmați de germani și Țările de Jos în a doua jumătate a secolului al XVI-lea Au adus cu ei înalta lor renaștere pompoasă, baroc De asemenea, nu au acționat ca adevărați arhitecți, ci s-au limitat în principal la amenajarea de portaluri, șeminee și părți similare decorate; cu toate acestea, datorită lor, castelele englezești au început treptat să fie decorate în interior și în exterior cu pilaștri și semi-coloane de ordine antice în prelucrare arbitrară Bombastia acestei arhitecturi este egală cu bombastul poeziei elisabetane pre-Shakespeariane Ea a venit din afara, ca tocmai cladirile englezesti ale vremii se dovedeste ca au aparut fara ajutor strain, prezinta case colegiale, simplu decorate si frumoase ca forma, ca St Jos College, Oxford, simple, bine- conace proporționate, cum ar fi Nol (Knole) în Kent cu părțile sale mai vechi, Littlecote ( ) și Livden Buildings din Northamptonshire În ceea ce privește Casa Burgley, în care apar clar formele Renașterii, se știe că (după ) a fost decorată de germani Longlet (după ) a fost deja îmbogățit cu trei tipuri de pilaștri De asemenea, sunt considerate germane marginea mijlocie destul de baroc a Castelului Longford și așa-numita Porta Honoris din Oxford, atribuite anterior în mod eronat unui anume Theodor Haweus din Cleve Cele mai frumoase șeminee ale acestui stil olandez mai degrabă decât cel german sunt Zero; Cobham în Kent are și un exemplu magnific al acestui gen de șemineu, a cărui vatră este îmbrățișată de coloane corintice cu brâuri, iar deasupra lui, pe părțile laterale ale câmpului cu o stemă, stau atlanți și cariatide Această influență germană a fost înlocuită de clasicismul lui Inigo Jones ( - ), în care englezul obișnuit vede triumful arhitecturii engleze, iar cei care privesc mai profund regretă că arhitectura engleză nu a continuat să se dezvolte independent de clădiri precum Catton Loc Sculptură engleză din secolul al XVI-lea Dezvoltarea sculpturii engleze În domeniul sculpturii artistice în Anglia, în prima jumătate a secolului al XVI-lea, au lucrat doar italieni, iar în a doua - doar germani și Țările de Jos Cei mai importanți sculptori italieni ai lui Henric al VIII-lea au fost numiți anterior Deja Vasari i-a lăudat și a menționat munca lor în Anglia Pietro Torreggiani ( - ), tovarășul de învățătură al lui Michelangelo, care și-a rupt nasul, autorul unui mare relief de teracotă pictat, care îl înfățișează pe Sf îngenuncheat Jerome, într-un muzeu din Sevilla, este un excelent adept al școlii Donatello și un maestru, totuși, exagerând realitatea, dar nu prin ochelarii lui Michelangelo A sosit în Anglia în pentru a ridica piatra funerară a regelui Henric al VII-lea și a soției sale Elisabeta de York în Westminster Abbey ( - ) Imagini simple, veridice din bronz ale cuplului regal se sprijină pe un sarcofag de marmură neagră, decorat cu pilaștri aurit și mici reliefuri din bronz care încântă prin vitalitatea lor Imaginea de bronz așcată a Margaretei de Richmond, tot opera lui Torreggiani, se remarcă printr-o fidelitate deosebită față de natură Cel mai bun exemplu al teracotei sale artistice din Anglia este piatra funerară nobilă a Dr Jung din clădirile Rolls, Londra ( ) Benedetto da Rovezzano și Giovanni Maiano s-au angajat în jurul anului piatra funerară de lux a cardinalului Walsey, să din păcate, nu a fost executat și după moartea sa din ordinul lui Henric al VIII-lea a terminat pentru el Sculptura germano-olandeză din a doua jumătate a secolului al XVI-lea a ocupat, de asemenea, în Anglia portaluri, șeminee și, în principal, pietre funerare de tipul pe care școala olandeză a ridicat la acea vreme în nordul Europei În special, au fost preferate structurile de sine stătătoare din diferite varietăți de marmură și alabastru sub formă de baldachin cu coloane corintice, care îmbrățișează sarcofagul Au existat, de asemenea, multe morminte montate pe perete, pentru decorarea cărora s-a folosit scrollwork Figurile morților de pe lespezile sarcofagelor arată o străduință binecunoscută pentru adevăr și eleganță a execuției, dar, în același timp, rareori depășesc o înțelegere superficială a formelor Cele mai bune lucrări de acest fel sunt mormântul somptuos al lui Lord și Lady Dacre ( ) din vechea biserică din Chelsea, monumentul calm și nobil al contesei de Hertford (m Essex Imaginile întinse din alabastru pictate ale lui Sir Giles Daubeney și ale soției sale din Westminster Abbey datează din prima jumătate a acestei perioade, iar frumoasele imagini culcate ale Lady Mildred Burley (m ) și fiica ei datează de la sfârșitul acesteia La mai multe lucrări de artizanat de acest fel, întâlnite în toate bisericile engleze, au participat, desigur, și mâini englezești Nevoia de a transmite posterității imagini ale morților în formă plastică era comună în Anglia, precum și nevoia de a fixa trăsăturile celor vii cu o pensulă pe vreun plan; dar numai cei mai selecti si-au permis sa implice in aceasta lucrare artisti in vizita – favoritii nobilimii Pictura engleză a secolului al XVI-lea Fundamentele picturii engleze O reflectare a marii arte medievale a Angliei sunt doar câteva picturi englezești pe sticlă din prima jumătate a secolului al XVI-lea Whistleck le cercetă Va trebui să ne limităm la câteva observații despre ele Și în acest domeniu, arta olandeză a dobândit personal pământ în Anglia Sfinții deja strălucitori și scenele biblice de pe ferestrele bisericii din Fairford la începutul secolului al XVI-lea, după cum sa dovedit, erau de origine olandeză, iar în ceea ce privește faimoasele ferestre pictate din din Catedrala Lichfield, se știe că au fost aduse în Anglia din Olanda și anume de la mănăstirea Herkenrode Unele dintre ferestrele din Westminster Abbey provin tot din Țările de Jos Pe de altă parte, excelenții pictori englezi pe sticlă James Nicholson și Bernard Flower au lucrat aici pentru Henric al VIII-lea Printre cele mai bune lucrări englezești pe sticlă din secolul al XVI-lea se numără picturile fereastra de est a Catedralei Winchester și douăzeci și cinci de ferestre somptuoase de la King's College, Cambridge, în marginile superioare ale căror evenimente din Vechiul Testament sunt opuse Noului Testament Testament în marginile inferioare, ca tipuri Walpole a publicat condițiile pentru fabricarea lor, încheiate de Henric al VIII-lea „în al optsprezecelea an al domniei” (în ) cu vitării Francis Williamson din Southwark și Simon Symonds din Westminster Ei aderă deja la stilul ușor, ușor și colorat al picturii pe sticlă de mai târziu Pentru compoziție, au folosit fără îndoială modele continentale, de exemplu, pentru unul dintre cele mai elocvente - cartonul lui Rafael cu imaginea lui Anania, al cărui desen a fost trimis, probabil, de la Bruxelles Pictura engleză de șevalet din secolul al XVI-lea a fost și mai puțin independentă Nu este sarcina noastră să enumerăm numele pictorilor italieni secundari și terțiari care au lucrat în Anglia în prima jumătate a acesteia Walpole deja în secolul al XVIII-lea a spus aproape tot ce se putea spune despre asta Nichols și Scharf în secolul XIX secolul a adăugat foarte puțin Menționăm în mod deosebit elevul lui Ghirlandaio, Toto (Antonio) del Nunziata (născut în ), care a jucat un rol binecunoscut în decorarea celui mai frumos palat al lui Henric al VIII-lea Dintre „pictorii sergenți” englezi (pictori de curte) ai regelui, precum John Brown (m ) și Andrew Wright (d ), le cunoaștem doar numele Lumina lui Hans Holbein, singurul mare artist care și-a dedicat energiile Angliei în prima jumătate a secolului, i-a umbrit pe toți ceilalți pictori străini și locali care au locuit acolo A devenit în Anglia aproape exclusiv portretist O țară care devenea protestantă nu mai lăsa loc imaginilor religioase În Anglia, însă, nu a lipsit bogăția și stima de sine, care întotdeauna și pretutindeni au dat naștere unei portrete puternice Cel mai faimos pictor italian care a vizitat Anglia în a doua jumătate a secolului al XVI-lea a fost Federica Zuccari, care a sosit la Londra în , dar în curând a plecat din nou Portretul Reginei Elisabeta de la Hampton Court îi este atribuit corect Majoritatea portretelor sale englezești se află pe moșiile nobilimii Dar acum olandezii au pus stăpânire și pe portretele englezești După Holbein, despre care s-a discutat deja, a venit Antonio Moro, care a pictat un portret al lui Sir Thomas Gresham de la National Portrait Gallery (National Portrait Gallery), Marcus Gerards, bătrânul Bruges (aproximativ - ), care în a devenit pictorul de curte al Elisabetei și fiul său cu același nume ( - ), care deține probabil portretele Reginei la Hampton Court și la National Gallery și care deține cu siguranță portretele lui Camden și Cecil Duke de Exeter, precum și o imagine lipsită de viață a conferinței de pace din în aceeași colecție, Lucas de Geere ( - ), care poate fi urmărit acolo și, în sfârșit, Cornelis Ketel, care a trăit între și la Londra, unde doar National Portret Gallery deține un portret caracteristic al lucrării sale iscusite Portreticul englez al lui Edward al VI-lea îl menționează în pe William Streets, căruia Waagen i-a atribuit portretul ducelui de Essex cu semnătura „William Stroth” – o imitație slabă a lui Holbein Mai clari sunt doar câțiva dintre miniaturiștii englezi, pe care Sir Richard R Holmes i-a supus recent unei examinări amănunțite Se pretinde că Holbein a pictat deja miniaturi sub formă de mici tablouri independente, deși niciunul dintre lucrurile disponibile de acest fel nu i se poate atribui Cu toate acestea, Nicholas Gilliard ( - ) se numește cu siguranță elevul său; de asemenea, este foarte instructiv faptul că Gilliard, în notele sale scrise, se recunoaște adeptul picturii ca „aerul simplu”, și anume că recomandă ca, pentru a evita umbrele inutile, să picteze fețele doar în aer liber Cele mai multe dintre portretele sale mici, cu adevărat ușoare, fără umbre, pictate pe un fundal verde sau albastru, se află la Castelul Windsor, Abația Welbeck și Casa Montagu din Londra Elevul său Isaac Oliver ( - ) i-a călcat pe urme Dintre portretele sale deținute în aceleași colecții, portretul lui Sir Philip Sidney la Windsor, înfățișat în lungime întreagă pe fundalul grădinii sale, se distinge prin expresia pătrunzătoare și subtilitatea execuției Istoria artei medievale se referă de obicei la picturile manuscriselor ca miniaturi; din secolul al XVI-lea, istoria artei a înțeles prin miniaturi în principal mici portrete, în mare parte pictate pe fildeș sau pe plăci de metal Arta scandinavă a secolului al XVI-lea Arta Peninsulei Scandinave Uniunea Kalmar a fost zdrobită în Masacrul de la Stockholm ( ) Până la ultimul rege Uniunea Creștinul II al Danemarcei ( - ) din Suedia, reprezentată de Gustav I ( - ), a moștenit casa lui Vasa, în timp ce în Danemarca, unită cu Norvegia, Casa de Oldenburg a continuat să conducă După Reformă, arta atât în Danemarca, cât și în Suedia a devenit complet curtenească, iar artiștii de curte de aici, ca și în Anglia, erau aproape exclusiv străini Printre acești străini din Suedia și Danemarca aproape nu existau italieni, ci mai ales germani și Țările de Jos Lăsând deoparte simplele clădiri rezidențiale ale nobilimii funciare, care aici, ca și în Anglia, au fost construite local, arta scandinavă din acest timp este așadar, în esență, doar o manifestare a artei germane și olandeze a secolului al XVI-lea Prin urmare, ne vom atinge doar pe scurt, deși istoria sa nu lipsește în niciun caz studii excelente pr Beckett a oferit o scurtă dar cuprinzătoare istorie a artei daneze din secolul al XVI-lea Este precedată și urmată de ediții ilustrate ale aceluiași Beckett, F Meldal, Magnus-Petersen și E F S Lund, precum și de scrieri și articole de Sigurd Müller, Kornerup și alții Renașterea suedeză după vechiul atlas al lui Dahlberg este prelucrată sistematic în special de Upmark Arhitectura scandinavă a secolului al XVI-lea Introducere Cele mai importante moșii daneze din a doua treime a secolului al XVI-lea cu caracterul național deja menționat sunt Nakkebölle, Hesselagergor și Rygor pe Funen, Egeskov, Borreby și Giesselfeld în alte zone Acestea sunt clădiri severe din cărămidă, asemănătoare unui castel, înconjurate de apă, cu turnuri de colț poligonale sau rotunde și un turn cu o scară în mijlocul laturii opuse, cu frontoane pe laturile înguste și cu un mezanin superior proeminent deosebit de caracteristic, care se întinde sub acoperișul sub formă de trecere cu lacune Frizele medievale cu arcade semicirculare care separă etajele sunt în contrast ciudat cu decorațiunile renascentiste care apar treptat și se răspândesc de-a lungul frontoanelor și portalurilor de sub arhitravele de piatră Ryu Gora ( ) are încă un fronton simplu treptat; la Hesselagergaard ( ) frontoane rotunjite cu diviziuni în stil renascentist fără detalii în stil antic; Egeskov ( ) are un fronton în trepte, ale cărui trepte sunt umplute cu sferturi de cerc și un portic strict corintian în stil renascentist; Nakkbölle ( ) are deja un fronton cu volute, un portal cu un fronton în stil pur renascentist și un șemineu acoperit de semi-coloane, ionic în partea de sus, și îngustat în partea de jos ca un candelabre Moșii similare din Schoonen, care aparțineau atunci Danemarcei, nu au un mezanin proeminent sub acoperiș În ultima treime a secolului, castele daneze de tip vechi au început să se transforme treptat în castele nobile de forme mai libere, peste a căror reconstrucție sau construcție din nou au lucrat arhitecți chemați din străinătate Cărările au început acum să indice castelele regale De acum înainte, Renașterea a preluat clădirile în ansamblul ei și, odată cu formele italiene, au apărut și volutele nordice și fierăria Cel mai important castel regal danez de acest tip este Kronborg, lângă Helsingør Din punct de vedere al tipului de structură, cu frontoane pe acoperiș, turnuri de colț, fante, este concepută într-un spirit medieval, dar în proporțiile sale largi, coifuri rotunjite de turle de turn, în ferestrele și acoperișurile sale, Renașterea olandeză este reflectat În același stil cu diverse detalii a apărut și castelul Valle Prima clădire cu cupolă de o renaștere înaltă pură cu gravitația părților individuale către centru a fost moșia marelui astronom Tycho de Brahe Uranieborg, din păcate neconservată ( - ), al cărei constructor, seniorul Anvers Hans van Steenwinkel , construise anterior primăria din Emden Curtea suedeză a dezvoltat în cursul secolului al XVI-lea o activitate și mai bogată decât cea daneză Deja primul Gustav Vasa a ordonat reconstruirea vechilor castele din Stockholm, Svartsje și Kalmar și a început construcția de castele, care mai târziu au servit drept modele, la Gripsholm ( ), Vadsten ( ) și Uppsala ( ) Sub Erich XIV ( - ), care l-a studiat pe Vitruvius, și Johann al III-lea ( - ), căruia i se atribuie zicala: „Clădirea este cea mai bună bucurie a noastră”, aceste clădiri au fost finalizate La Stockholm și Uppsala îl găsim pe constructorul german Paul Schütz (decedat după ); Jacob Richter din Freiburg (d ) lucrează la Stockholm și Kalmar Dintre cei trei frați Par sosiți din Mecklenburg, cel mai mare, Johann Baptist Par, s-a întors în Germania în , în timp ce arhitectul Francis a murit la Uppsala în , iar Dominik, care lucra la Kalmar, a murit în Suedia în sau Principalul constructor de castele din Stockholm și Svartsje, Willem Boy (d ), a fost din nou olandez, ca și contemporanul său Arendt de Rua, care a condus în - construind un castel la Vadstena Aceste castele suedeze din secolul al XVI-lea au în mare parte un plan vechi Aripile din jurul curții sunt de obicei separate prin turnuri de colț Treptat, și aici apare o mai mare regularitate în dispoziție; pe frontoane, portaluri, arhitravele ferestrelor și balustradele sunt forme renascentiste În capela palatului din Stockholm, sub arcul gotic sunt folosite coloane în spiritul antic Arcade romane, profile antice și frontoane rotunjite se găsesc în austerul castel medieval Gripsholm cu turnuri puternice, reconstruite în plan neregulat În clădirea Castelului Svarsje, care a ars în , s-a realizat deja, după ideile Înaltei Renașteri, o sală rotundă cu cupolă și o curte rotundă cu arcade Castelul din Vadstena este primul palat în adevăratul stil renascentist suedez Portalul său nordic doric, două frontoane principale sunt impregnate de un spirit clasic, iar cel de vest cu statui în nișe între pilaștri doric și ionic, finalizat abia în , aparține celui mai luxos pentru vremea sa Castelul din Kalmar a fost transformat de frații Par deja amintiți într-un palat renascentist cu frumoase portaluri dorice în curte Dintre castelele nobilimii, în mare parte grele și simple, Tyunnels, după ce a fost reconstruit în , se etalează cu împărțirea sa bogată, magnificele frontoane renascentiste și portalul principal doric Dintre bisericile din Stockholm din secolul al XVI-lea, care păstrează încă un plan medieval și o clădire cu ochiuri bogate și bolți în formă de stea, capiteluri de pilastru și frontoane de portaluri impregnate cu forme renascentiste, trebuie menționat, pe lângă Biserica Riddargol, reconstruită în - în biserica gotică cu trei nave de tip sală, biserica Sf Iacov de asemenea, cu trei coridoare și tip hol, a cărui construcție a fost întreruptă în și finalizată deja în secolul al XVII-lea într-un stil nou Astfel, în legătură cu schimbările locale și întârzierile în timp, a avut loc o schimbare în arhitectura la nord de Alpi, peste tot pe căi paralele Nordul scandinav a urmat Germania și Țările de Jos cu doar câteva decenii Sculptura scandinavă din secolul al XVI-lea Dezvoltarea sculpturii în Scandinavia Nu ne putem întoarce aici la altarele din lemn sculptat din Danemarca și Suedia, deja trasate până la începutul Reformei, cu care dispar Trebuie spus, totuși, că danezii au oarecare drept să-l numească pe maestrul sculptor danez Klaus Berg, care a lucrat aproape exclusiv în Danemarca, al cărui stil ascuțit, care este evident în capetele femeilor cu bucle luxuriante Înapoi în - a făcut un altar mare pentru biserica Maicii Domnului din Orgus, care poate trece doar parțial pentru propria sa lucrare După Reformă, plăcile decorative din plastic și sculptura funerară mai mult sau mai puțin monumentală au fost, de asemenea, răspândite în nordul scandinav Pietre funerare artistice mari, singurele interesante, au fost realizate exclusiv de artiști străini, în mare parte olandezi Se știe că piatra funerară luxoasă, decorată cu cariatide, a regelui Frederic I din Catedrala Schleswig aparține celor mai bune lucrări ale celebrului anversean Cornelis Floris Din atelierul acestui artist provin, desigur, pietrele funerare spectaculoase ale lui Gerluf Trolle și Brigitte Ghehe din biserica din Gerlufsholm, ale căror imagini culcate nu reprezintă însă portrete adevărate, și au apărut apoi între și un monument somptuos al lui Christian III în catedrala de la Röskilde, cu un baldachin pe șase coloane corintice de marmură ondulată cu capiteluri de alabastru alb Pietre funerare suedeze din aceeași perioadă din Catedrala Upsalm concurează în lux cu cele daneze Piatra funerară a lui Gustav Vasa, întins calm cu barba lungă între cei doi soți pe o lespede a unui sarcofag, a fost executată între și Willem Boy din Anvers Mai puțin executată de același maestru este piatra funerară din nișa de zid a Ecaterinei Jagellonica (Catherina Jagellonica), prima soție a lui Ioan al III-lea, bogat decorată cu ornamente din bronz (după ) Piatra funerară a lui Ioan al III-lea însuși, construită între și în Danzig, îl reprezintă pe regele cu barbă lungă, sprijinit în coate sub un baldachin renascentist ornamentat Dacă toate aceste pietre funerare ale suveranilor danezi și suedezi nu aparțin istoriei artei scandinave în sensul propriu, atunci ele arată totuși modul în care stilul artistic internațional s-a răspândit în nord Pictura scandinavă a secolului al XVI-lea Pictură din Danemarca și Suedia În Danemarca și Suedia în secolul al XVI-lea existau destule fresce în bisericile din oraș și de la țară, dar erau cu totul prea artizanale pentru a ne interesa aici „Artiștii-pictori” din Scandinavia erau și ei exclusiv străini, cu excepția lui Anders Larsson din Stockholm, cunoscut doar pe nume Originar din Köln, Jacob Bink (circa - ), din anii patruzeci, și-a împărțit forțele între curtea ducelui Albrecht al Prusiei și regele Christian al III-lea al Danemarcei Ieșind din școala Dürer însă, el a păstrat în arta sa trăsăturile olandezului, vizibile în numeroasele sale gravuri pe cupru, rareori complet independente, nu mai puțin clar decât în picturile sale În Koenigsberg, potrivit lui Ehrenberg, el a ajuns în prim-plan și ca sculptor în lemn Pentru Danemarca, lăsând deoparte medaliile, este important doar ca portretist Cele mai bine păstrate sunt portretele lui Johann Fries ( ) în Hesselagergaard, Brigitte Ghehe ( ) și Albrecht Ghehe ( ) în Frederiksborg Sunt pictate pe fundal verde, albastru sau roșu și îl arată ca pe un portretist bun, deși nu deosebit de talentat Melchior Lorch (Lorikh; din până în și mai târziu), un artist foarte călătorit, care l-a pictat pe sultanul la Constantinopol, ca originar din Flensburg, ocupă poziția de compatriot în raport cu Danemarca A devenit pictorul de curte al lui Frederic al II-lea în Ca gravor pe cupru, aparține ultimului dintre „micii maeștri germani”; în Danemarca pare să fi lucrat mai ales ca gravor pe cupru Pictorul curții regale din Kronborg din a fost Hans Knieper, originar din Anvers, care a lăsat în Danemarca picturi murale, retablouri și portrete, dar mai ales carton pentru celebrele covoare țesute cu scene de vânătoare și picturi din viața regilor danezi, păstrate acum în muzeele naţionale Copenhaga şi Stockholm Bogate în conținut și fermecătoare ca fundal și circumferință, ele dezvăluie formele altfel reci ale stilului mixt olandez-italian al vremii Portretul lui Kniper al ducelui Ulrich de Mecklenburg din Castelul Rosenborg este o lucrare bună, dar obișnuită În sfârșit, trebuie să-l amintim pe Tobias Gemperlin, originar din Augsburg, care a plecat în cu Tycho Brahe în Danemarca Bazat pe portretul lui Anders Sørensen Wedel ( ) semnat de acesta la Frederiksborg, Beckett îi atribuie o serie de alte portrete Nu a fost un mare maestru și, ca toți artiștii numiți, a contribuit la trezirea intereselor artistice ale nordului scandinav Arta secolului al XVI-lea în Europa de Est Europa de Est Arta Europei de Est În Orientul creștin, doar Rusia din secolul al XVI-lea avea propria sa artă indigenă În toate celelalte țări, a fost vorba doar de modul de a percepe noul limbaj artistic mondial al grecilor antici, reînviat și transformat în Italia Vechea, sacră artă bizantină din secolul al XV-lea avea să devină în mod clar, dar înainte ca aspirațiile de cucerire ale turcilor să meargă din ce în ce mai departe, ea a dispărut în tăcerea Athosului, unde i-am auzit deja ultimele suspine În Turcia însăși, ea a continuat să ducă o viață magnifică, fantomatică, într-o rochie din New Eastern Înrădăcinarea Renașterii italiene pe pământul turc este exclusă, în ciuda încercărilor lui Mahomed cel Mare, pe care le cunoaștem deja De altfel, deja Bayazet al II-lea, care a domnit până în , a revenit la vechea perspectivă, ostilă artei Occidentului Faptul că, după această perioadă, constructorii de cetăți din Europa de Vest au fost chemați în țară este la fel de puțin important ca faptul că Soliman Magnificul ( - ), în fața căruia tremura Europa, s-a dovedit a fi atât de lipsit de prejudecăți, încât a permis deja amintitul Nord Artistul german Melchior Lorch să-și picteze portretul, pe care acest maestru l-a imortalizat de două ori în într-o gravură pe cupru Într-un caz, sultanul este înfățișat în portret până la piept, iar în celălalt, în plină creștere, cu celebra Moschee Soliman în fundal, iar în ambele cazuri, trăsăturile feței fac o mare putere de respirație a voinței și a onestității este posibil să ghicim măreția acestei persoane Stăpânirea venețiană a adus stilul Renașterii venețiane în insulele Mării Mediterane, ceea ce este de la sine înțeles, dar este la fel de clar că răspândirea cuceririlor turcești a pregătit un sfârșit brusc pentru splendoarea Renașterii de aici: pe cca Rodos deja în , în Cipru în Prin urmare, nu suntem surprinși când ne întâlnim pe vremuri Zante este un palat venețian clasic din secolul al XVI-lea, cu coloane din toate cele trei ordine în stilul lui Jacopo Sansovino, așa cum a fost publicat de Strigovsky în , dar găsim clar că aripa renascentist a palatului regal din Famagusta pe aproximativ Cipru a fost imediat distrus de turci și a supraviețuit doar ca ruină, așa cum a publicat-o Anlyar În nordul Europei, ne întâlnim acum în Rusia cu o nouă artă, până acum necunoscută, care, după cum știm, a apărut dintr-o fuziune superficială a elementelor Renașterii timpurii italiene cu toate influențele bizantine și orientale care s-au intersectat apoi pe pământul rusesc Am urmărit deja dezvoltarea acestei arte naționale rusești până la sfârșitul secolului al XVI-lea Cele mai apropiate detalii pot fi găsite în marea lucrare a lui Suslov Catedrala Sf Vasile, deja amintita, unica prin fantasticitatea sa la Moscova, va fi mereu considerata un model al artei rusesti de la mijlocul secolului al XVI-lea Cu câtă dificultate s-au combinat apoi ferestrele rustice și renascentiste cu stilul antic al palatului rusesc, arată așa-numitul „Palat al Boierilor” Romanovs” din Moscova Un exemplu de creativitate rusă de la sfârșitul secolului este turnul uriaș al lui Ivan cel Mare, falnic la înălțimea Kremlinului, finalizat în jurul anului și încununat cu o ceapă aurită, în clădirea zveltă a cărei doar ici și colo elemente al Renașterii se uită timid prin Ungaria, așa cum am văzut deja, și-a deschis porțile către Renașterea italiană înaintea tuturor celorlalte țări de la nord de Alpi Dar tocmai aici a avut loc un eșec complet în secolul al XVI-lea Războaiele cu turcii nu au permis Ungariei să respire liber Nu a fost nimic de gândit despre dezvoltarea ulterioară a Renașterii italiene pe pământul maghiar, așa cum este în cele din urmă în capela funerară a cardinalului Thomas Wakos ( - ) din Catedrala Gransky și în unele altare de marmură roșie pal din Capelă a Trupului Domnului (Corpus Domini) al Catedralei din Fünfkirchen și în biserica parohială din Budapesta a aceluiași timp din interiorul orașului În loc de Ungaria, așa cum a arătat Sokolovsky și a aflat Lepshy, Polonia a devenit reprezentantul noului stil mondial în secolul al XVI-lea Pe de o parte, după cum am văzut, acest stil a apărut la Cracovia din Germania datorită unor sculptori precum Veit Stoss și adepților lui Peter Fischer, unor pictori precum Hans Kulmbach și Hans Dürer, iar pe de altă parte, acest stil era deja chiar la începutul secolului al XVI-lea a fost introdus aici pe calea cea mai scurtă de către artiștii italieni și s-a răspândit rapid Regele Sigismund ( - ), a cărui educație a fost condusă de umanistul Filippo Buonacorsi (Callimach), deja în l-a numit la Cracovia pe arhitectul florentin Francisc al Italiei (Franciscus Italus), iar în pe Francesco della Lora, care a lăsat mai multe rezultate ale lucrării sale Lucrarea lui Lore este frumoasa curte a castelului renascentist, inconjurata de o colonada ionica cu trei etaje Acest maestru a murit în Succesorul său a fost florentinul Bartolommeo Berecchi, care a murit la Cracovia în Cea mai bună lucrare a lui Berecchi ( - ) este capela mormântului lui Sigismund, o clădire încântătoare de tip central, octogonală la exterior, rotundă în interior, acoperită cu o lumină dom; se învecinează cu latura de sud a catedralei Pereții săi, animați de nișe cu sarcofage și statui, sunt disecați de pilaștri subțiri corinteni renascentistes: Giovanni Cini din Siena și Antonio da Fiesole, elev al lui Andrea Sansovino, au decorat bogat întreaga clădire cu ornamente grotești în stilul toscan al secolului al XVI-lea Împreună cu arhitecții și decoratorii italieni, iar după aceștia, au sosit sculptorii, interpretând aici magnificele lor sarcofage cu figuri culcate expresive, majoritatea din marmură roșie Gian Maria Padovano, sau Mosca, care a murit în la Cracovia, aparținea adepților lui Tullio Lombardo din Santo din Padova Cele mai bune lucrări ale sale în Polonia sunt pietrele funerare ale episcopilor Tornicki ( ) și Gamrat ( ) în Catedrala din Cracovia și Hetmanul Tarnowski cu soția sa ( - ) în Catedrala Tarnovsky Pietrele funerare italiene ulterioare din Cracovia includ imaginea culcată caracteristică a Annei Jagiellonian din catedrală, care, ca și monumentele lui Sigismund și Sigismund-August din capela funerară menționată mai sus, aparține florentinului Santi Gucci, al cărui fiu a executat monumentul lui Stefan Batory în Catedrala unu Pic Padova „Santo” Maeștrii germani și italieni din Cracovia au lăsat însă succesori din rândul polonezilor Primul care este menționat este Gabriel de Slonsky (d ), elev al lui Antonio da Fiesole Studentul său Jan Michalovici a terminat între și un monument al episcopului Felix Padnevsky în stil curat în catedrală, iar Peter Vadovsky a finalizat în un monument luxos, dar deja mai slab în execuție, al Torturii Iordanului în biserica Sf Catherine la Cracovia În cele din urmă, în trecerea către secolul al XVII-lea, deja amintita capelă a mormântului renascentist i s-a alăturat o clădire luxoasă în stil iezuit roman, biserica Sf Peter, construit de Gian Maria Bernandone (d ) din Como Arta Cracoviei din secolul al XVI-lea prezintă o imagine instructivă a victoriei treptate a Renașterii italiene și a începutului barocului asupra influenței Renașterii germane care a trăit aici arta greaca Arta greacă a rămas încă una dintre cele mai proeminente din Europa, trăsătura sa distinctivă a fost o orientare religioasă, grecii au continuat să-și înfățișeze zeii Pe templul ionic al lui Apollo Didymeus din Milet, a cărui construcție a continuat de-a lungul istoriei antice, printre alte decorațiuni, există un motiv oriental străvechi de doi vulturi înaripați înfrunți unul pe celălalt pe părțile laterale ale candelabrului Adusă la Roma, această compoziție apare în friza templului lui Antoninus și Faustina În Renaștere, ea reapare în Loggia del Papa Federigi din Siena; din Siena, deja amintitul Giovanni Cini l-a transferat, după cum a arătat Sokolovsky, în Polonia și l-a aplicat în capela mormântului lui Sigismund din Cracovia Desigur, fiecare Capitalul doric sau ionic poate fi urmărit în aceleași și ulterioare rătăciri; dar acest motiv, fiind mai rar, ne spune în mod deosebit minții despre originea sa în antichitatea profundă a Răsăritului și utilizarea lui sub formă de ornament elen, roman și, în final, decor renascentist atât în Italia, cât și în nord În rătăcirile sale de la coasta europeană și încă mai departe din sud-est până la țărmurile vestice, limbajul artei, devenit clasic în Hellas după ce Italia s-a trezit dintr-un somn lung în secolele al XV-lea și al XVI-lea, a făcut ocoluri care l-au adus spre nordul extrem, iar înapoi a fost înapoiat din nou la est prin căi Limba formelor grecești și-a încheiat marșul triumfal în întreaga lume europeană în cursul secolului al XVI-lea, întreruptă de marea mișcare medievală în artă, și a suferit numeroase schimbări Italia era acum punctul lui de plecare Sub masca Renașterii, contopindu-se cu o nouă viziune directă asupra naturii, arta antică a devenit italiană; această artă italiană a purtat cu ea întreaga Europă pentru că a combinat propria sa mare viziune asupra naturii cu limbajul străvechi al formelor La începutul secolului al XVI-lea, curgerea sa era încă împiedicată pe alocuri de mase puternice de tendințe artistice indigene care au apărut din Evul Mediu, care au căutat să ia de la el și au luat doar ceea ce le convine Dar până la sfârșitul secolului al XVI-lea, toate aceste aspirații separate au dispărut, cel puțin la prima vedere Renașterea italiană a fost recunoscută pretutindeni ca singura direcție nouă posibilă, deși fiecare țară și fiecare deceniu o puteau folosi doar în măsura în care și așa cum o înțelegeau ei Această victorie a fost puternică și în domeniul arhitecturii și al formelor ornamentale Nici măcar bucla, marea și legarea nu au dat curentului principal o direcție diferită Formele antice, chiar dacă au fost reluate de baroc, au continuat să se ridice la vârf Dar pe tărâmul artelor vizuale, ale căror surse vitale se secă fără contactul permanent reînnoit cu natura, ici și colo, mai ales în Țările de Jos germane, deja tremurau germenii unei noi arte a adevărului, care, cu puterea unei sentimentul național victorios, s-a opus formelor italiene degenerate rapid sub cerurile străine Până la sfârșitul secolului al XVI-lea, printre niciun popor european, arta a rămas complet neatinsă de italianism; în cele din urmă, a fost chiar norocos că arta italiană a fost suficient de versatilă pentru a oferi puncte de contact pentru diverse tendințe Unele popoare, incapabile să reînvie în mod independent formele frumuseții rafinate a Romei, au reușit totuși să refacă limbajul proaspăt al culorilor Veneției fără dificultate, deoarece chiar maniera de scriere amplă, a cărei tehnică avea să devină în Secolul al XVII-lea în diverse țări purtătorul unui nou, care transmite cu adevărat viața picturii naționale, deja în secolul al XVI-lea a ieșit la Veneția din mâinile iscusite ale bătrânului Tițian În orice caz, rămâne faptul că, după arta antică greacă și gotică, nicio altă artă nu a avut o influență atât de profundă și de durată asupra omenirii precum arta marilor italieni ai secolului al XVI-lea Cartea a doua ARTA SECOLULUI AL XVII-lea Arta italiană a secolului al XVII-lea Arhitectura italiană a secolului al XVII-lea Nașterea barocului în Italia secolului al XVII-lea În secolul al XVII-lea, arhitectura Italiei era dominată de stilul baroc, care diferea prin stadiu incipient al dezvoltării sale cu rigoare și simplitate, dar în timp înclinând spre fast și eleganța formelor Primii reprezentanți ai acestui stil au fost arhitecții care au lucrat chiar la începutul secolului Contrastul dintre vanitatea pompoasă și simplitatea naturală, care apare pretutindeni în arta secolului al XVII-lea, mai ales în forme locale, reflectă lupta forțelor spirituale superioare care au cuprins întregul secol Biserica pătimașă și pompoasă a ridicat capul mai mult ca niciodată, dar noua mărturisire evanghelică, împietrită de luptă sângeroasă, a prins rădăcini și mai adânc decât înainte în acele țări care s-au îndreptat către ea Și dacă în pragul secolului ( ) focul marelui gânditor Giordano Bruno mai ardea, atunci în a doua jumătate a acestei perioade ( ) creatorul viziunii panteiste asupra lumii, Boruch Spinoza, era deja onorat printr-o invitație , deși fără rezultat, către Universitatea din Heidelberg Tocmai în artele plastice se dezvăluie pretutindeni clar această opoziție de direcții Odată cu mișcarea atotputernică a barocului, în toate domeniile artei apare un curent naturalist abia mai puțin puternic, amestecându-se adesea cu primul Dar este de la sine înțeles că stilul baroc, cu mișcarea sa a maselor, cu pasiunea sa exterioară, cu traducerea limbajului obișnuit al formelor în forme de lux îmbătător, a înflorit mai ales în țările vechii credințe, ceea ce a ajutat-o cu un un nou impuls de a obține o strălucire nemaiauzită, deși adesea destul de superficială, așadar, în principal în Italia însăși, iar întoarcerea la natură cu cea mai mare hotărâre s-a realizat în țările care căutau libertatea statului și a bisericii, adică mai ales în Olanda În arhitectura italiană a înflorit adevăratul stil baroc în secolul al XVII-lea, a cărui dezvoltare de la Renașterea romană din secolul al XVI-lea, precum și primii pași majori în lucrările lui Michelangelo, Vignola, Giacomo della Porta și Domenico Fontana , am urmărit deja Grandoarea exterioară, mișcarea pasională, plină de contraste și dorința de a avea impresii captivante ale arhitecturii italiene sunt aceleași în pictura și sculptura italiană Nu este ușor de spus care dintre cele trei arte a fost prima care a luat această cale La prima vedere, se pare că arhitectura a fost în față, masivitatea mobilă, adesea falsă, a cărei în multe cazuri individuale a provocat dezvoltarea unor trăsături similare în imaginile altarului, picturile pe plafon și lucrările plastice menite să impresioneze de departe în aceste clădiri magnifice Continuând să-l onorăm pe adevăratul „părinte al barocului” din Michelangelo, recunoaștem totuși că stilul baroc a apărut în primul rând din dorința interioară a vremii de a oferi corpului uman în artele vizuale tot mai impresionant, mișcare din ce în ce mai intenționată De fapt, același curs al timpului, ghidat de marii maeștri, direcționează simultan toate cele trei arte în aceleași moduri La Roma, adevăratul loc de naștere al barocului, grandiosul, nobilul, austerul baroc timpuriu, urmat de secolul al XVII-lea, în dezvoltarea sa ulterioară lasă treptat loc unor forme mai vesele și mai ușoare Wölfflin consideră, de asemenea, granița lui În această perioadă, stâlpii și pilaștrii încep din nou să fie înlocuiți cu coloane, care apar mai întâi pe fațade, ieșind doar pe jumătate sau un sfert din zid, dar apoi iau stăpânire rapid și liber interior Unitatea maiestuoasă a clădirii, care îi conferă plasticitate, face loc unor diviziuni pitorești ale spațiului cu goluri și contracții de perspectivă Fațadele puternice și simple ale palatelor capătă din nou o disecție decorativă mai bogată Chiar și clădirea centrală a bisericii, care la începutul barocului a lăsat locul unei clădiri complet dreptunghiulare sau ovale alungite, este reînviată Dar abia acum, după timide încercări anterioare, pereții verticali, curbați spre interior și spre exterior, dobândesc și ei mobilitatea formelor, iar dragostea de fast se îmbină deja pe alocuri cu farmecul jucăuș care pregătește stilul rococo Opera lui Carlo Maderna și a adepților săi Lombard Carlo Maderna ( - ), nepotul și elevul lui Domenico Fontana, adeptul lui Giacomo della Porta, primul introduce puternic și vital barocul timpuriu al predecesorilor săi în mediul splendorii mai agitate a secolului al XVII-lea Comparație cu fațada din a bisericii Sf Susanna din Roma, cu partea din față a bisericii lui Iisus Porta, din care prima este fiică, dezvăluie destul de clar o dezvoltare ulterioară În biserica Sf Părțile proeminente ale Susannei ies mai puternic în evidență În nivelul inferior, pilaștrii au fost deja înlocuiți cu coloane rotunde atașate În vârf, nișele dintre pilaștri sunt acoperite cu frontoane rupte Pantele frontonului principal sunt conturate ascuțit prin intermediul unei balustrade fără scop Maderna este renumită în special pentru finalizarea corpului longitudinal al bisericii Sf Peter, căruia i-a atașat un vestibul magnific, cu o fațadă frontală larg răspândită, neliniștită, proiectată inițial pentru turnuri de colț cubice acoperite cu cupole pe felinare Principalele forme ale lui Michelangelo, și anume grandoarea ordinului corintian în interior și în exterior și galeria mijlocie cu patru coloane a fațadei, încoronată cu un fronton, a păstrat Maderna Dar el a plasat și aceste coloane proeminente în adâncimi adânci, a transformat colonada deschisă într-un pronaos închis magnific și, în acest fel, viața exprimată neliniștit a întregii părți din față, în comparație cu care mișcarea lui Michelangelo pare o pace maiestuoasă, face posibilă să recunoască pulsul care bate al timpurilor moderne În domeniul arhitecturii palatului, curtea Palatului Mattei di Giove ( ), construită de Maderna, diferă deja de cele vechi, închise, care făceau parte din interiorul curților renascentiste, cu o latură posterioară deschisă cu un arc triplu usor marcat de o iesire in gradina Dar Maderna a creat un eșantion din sala palatului baroc, de exemplu, în sala regală a Quirinalului, a cărei jumătate inferioară este împodobită cu tapetări țesute, iar jumătatea superioară, deasupra unei cornișe masive, este decorată cu picturi care rulează în o friză continuă sub un tavan magnific din stuc Orez Bernini Colonadele Catedralei Sf Petru la Roma Maderno a fost urmat de Lorenzo Bernini din Napoli ( - ), înălțat de unii, umilit de alții, un maestru, un adevărat creator al înaltului stil baroc în sculptură, ci ca un arhitect care a contribuit la debutul celei de-a doua faze a barocului cu trucurile sale promițătoare și fantezia inspirată de lumină în enfilade Baldinucci, Domenico Bernini, von Tschudi și Fraschetti, iar după el Pollak au vorbit destul de clar despre el Pentru interiorul bisericii Sf Peter Bernini a completat maiestuosul, pe coloane gigantice răsucite, baldachin de bronz al altarului principal, încununat cu un cort ușor, înălțat liber, primit cu entuziasm de contemporanii săi, ridiculizat și defăimat de admiratorii clasicismului din toate epocile ulterioare, acum din nou recunoscut de imparțial cunoscători ca „singura soluție posibilă a problemei” (Cornelius Gurlitt) Pentru decorarea exterioară a bisericii Sf Peter, a proiectat turnuri frontale mai bogate, mai înalte și mai magnifice decât Maderna În , a fost construit turnul de nord, dar în a trebuit să fie demontat, deoarece clădirea principală s-a lăsat sub greutatea sa Ideea lui Bernini de a decora vechiul Panteon roman cu turnuri de colț asemănătoare, poreclit în batjocură „urechile de măgar ale lui Bernini” și ulterior eliminate, a fost fără îndoială un eșec Dar fața larg răspândită a lui St Petra, încoronată cu o cupolă înaltă, a cerut din punct de vedere estetic turnuri de colț asemănătoare În loc de turnuri, Bernini, dorind să îngusteze și să ridice fațada, a creat celebrele sale colonade dorice pe piața mare care se ridică din fața catedralei ( ), care pleacă într-un unghi ascuțit de colțurile fațadei în linie dreaptă, și apoi acoperiți întreaga zonă cu două aripi rotunjite puternice și măriți-o cu golurile lor de perspectivă Este acest calcul de perspectivă și revenire la tipul de colonade pur, clasic, în sensul roman, care caracterizează stilul baroc de mai târziu, care a trecut la idei noi Totuși, cu câțiva ani înainte ( ), Bernini, folosind trucuri de perspectivă similare și o ordine ionică rafinată, a transformat pasajul relativ îngust și scurt în care scara regală (Scala regia) a Vaticanului se ridică într-una dintre cele mai impresionante părți ale acestui palat magnific Bernini a participat și la revenirea la tipul de clădire centrală Biserica sa ovală ornată Sf Andrei în Quirinal ( ) nu pare deloc alungit, deoarece axa sa principală de la intrarea în altar se află în direcția laturilor largi Dar Biserica sa rotundă a Adormirii Maicii Domnului de la Ariccia ( ) combină din nou opulența decorațiunilor de pilastru corintic cu invenții de perspectivă pline de spirit, care extind spațiul Dintre clădirile seculare din Bernini, scara magnifică din Palazzo Barberini din Roma, începută de Maderna și finalizată doar de Borromini, culcată pe coloane toscane duble și urcând cu șase ture ovale, se remarcă prin frumusețe și lejeritate Fațada clar disecata dezvăluie deja stilul autentic al lui Bernini ( ) în arcurile ferestrelor din mijloc, care sunt teșite în perspectivă în interior Dar numai în marginea mijlocie cu șapte ferestre a Palazzo Odescalchi de pe St El a dat apostolilor din Roma ( ) un exemplu clasic de palat în stil baroc târziu Etajul inferior neted joacă rolul de subsol al întregii clădiri; doar portalurile sunt încadrate de coloane care susțin balustrade sub formă de balcoane cu balustrade Ambele etaje superioare sunt legate într-un întreg prin opt pilaștri de ordin compus Pe lângă cornișa luxoasă de pe console, există o balustradă puternică de-a lungul acoperișului Pic Baldachin în Catedrala Sf Petra la Roma de Lorenzo Bernini baroc la Roma și Florența În Roma și Florența, principalele centre ale arhitecturii italiene clasice, există cea mai mare varietate de stiluri și forme ale barocului Exemplele principale ale artei epocii sunt numeroasele palate și biserici din aceste orașe Dacă Bernini rareori cade în exagerare sau nestăpânire în formele arhitectonice individuale, atunci contemporanul său, lombardul Francesco Borromini ( - ), este în principal responsabil pentru victoria liniilor fațadei curbate spre interior și spre exterior și jocul pitoresc de lumini și umbre pe clădirile exterioare, cu părți puternic proeminente și proeminente Fațada curbată spre interior a Cecca-vecchia a lui Antonio da Sangallo a fost doar un prim început ușor Micuța biserică din Borromini, San Carlo alle Quattro Fontane din Roma ( - ) este prima clădire de biserică construită în întregime pe neregularitate pitorească și linii principale curbe O plinătate uimitoare de viață crește aici într-o clădire înghesuită Dacă este imposibil să negați originea antică a formelor individuale, atunci impresia generală a renunțat deja la orice legătură cu antichitatea clasică Borromini s-a întors la clădirea centrală la Sant'Ivo alla Sapienza, ai căror pereți principali sunt curbați spre exterior, iar pereții tobelor cu cupolă spre interior Dintre restul clădirilor sale ecleziastice, oratoriul San Filippo Neri din Roma se remarcă prin fațada ușor curbată spre interior, frontonul său aproape în stil gotic târziu și extensiile sale bizare de ferestre și capitelurile de pilastru; Colleggio di Propaganda fide, început de Bernini ( ), este plin de tot felul de proeminențe care ar putea încăpea pe fațada străzii înguste Dintre clădirile seculare ale lui Borromini, partea exterioară a Palazzo Falconieri din Roma dezvăluie toată arbitrarul fără stil al maestrului, iar a doua curte a Palazzo Spada caută, cu ajutorul unui pasaj cu imagini în relief executate în perspectivă, să evoce iluzie de profunzime, pe care nu o posedă Alături de trucurile lui Bernini și Borromini Giovanni Battista Soria ( - ), mai vechi decât ambele în fațadele și pridvorurile bisericilor romane, Santa Catarina da Siena ( ), Santa Maria della Vittoria ( ) și San Gregorio Magno, conferă un baroc timpuriu mai ponderat căruia i-a rămas fidel; celebrul pictor, Domenico Zampieri, supranumit Domenichino ( - ), în biserica sa Sant'Ignazio (din ) încă se învecinează destul de strâns cu biserica lui Iisus Vignola, aproape eliminând culoarele sale cu un singur nava care leagă naosul cu capelele laterale ; Carlo Lombardo din Arezzo ( - ) execută pentru prima dată pe fațada Santa Francesca Romană ( ) ordine de pilaștri într-o mică biserică romană; iar germanul Germaniei de Jos, Hans von Xanten, cunoscut ca arhitect roman sub numele de Giovanni Fiamingo sau Vasanzio, a dat în Vila Borghese ( ) un model de vilă castă în stil baroc timpuriu Cât de clasic mai ies aripile sale laterale, legate pe partea care dă spre grădină printr-un portic toscan dedesubt, și despărțite de o terasă în cea de sus! Pietro Berettini da Cortona, marele pictor decorativ, Carlo Rainaldi, fiul lui Girolamo Rainaldi, care a transferat barocul roman în Italia superioară, și Carlo Fontana, care a adus școala lui Bernini în secolul al XVIII-lea, au lucrat în spiritul înaltului baroc la Roma Numele lui Pietro da Cortona ( - ) este cel mai strâns asociat cu tavanele maiestuoase în stil baroc, compuse din rame de stuc aurite, împletite și împletite și picturi luxoase, figurate și ornamentale, în sălile mari ale palatului de la mijlocul secolului al XVII-lea Cele mai faimoase plafoane ale sale sunt în Palazzo Barberini din Roma și Palazzo Pitti din Florența Decorațiile interioare ale bisericii, ca în Chiesa Nuova și San Carlo al Corso din Roma, se învecinează aici Totul este solemn, luxos și colorat Clădirile sale sunt mai puțin baroc în detaliu decât în aspectul general Ce încântător este în interiorul bisericii cu cupolă Sf Luca și Martin la Roma douăsprezece perechi de coloane duble ionice, dintre care patru, la stâlpii de colț ai crucii, susțin arcade în formă de cupolă, în timp ce restul, parcă, păzesc altarele în abstidele de la capetele ramurilor alungite ale Crucea Cât de interesantă este apariția Santa Maria della Pace din Roma, cu părțile sale proeminente și proeminente ale zidurilor, dând din nou impresia că este mai mare decât este în realitate, datorită trucurilor perspectivei! Carlo Rainaldi ( - ) a mers chiar mai departe decât predecesorii săi folosind părți puternic proeminente și proeminente ale fațadelor pentru a le anima cu un joc de lumini și umbre O impresie de lux puternică și clară este făcută de Sant'Agnese în Piazza Navona ( ), o biserică spațioasă cu turnuri care s-a ridicat cu participarea lui Borromini Santa Maria ai Campitelli ( ) pare nestăpânită și provocatoare cu curelele sale puternice de corniche, cu coloane corintice care stau liber pe pereți, cornișe proeminente prea departe și decupaje capricioase ale frontonului Cât de liniștită clasic pare, în comparație, partea din față a bisericii lui Iisus, aparținând lui della Porta! Ce dezvoltare plină de consecințe a avut loc între aceasta și acea clădire! Cu toate acestea, fațadele împrăștiate ale San Marcello și Santa Trinita de Carlo Fontana ( - ) din Roma sunt deja de un gust atât de prost încât doar o amestecare deliberată a stilurilor lui Bernini și Borromini ar putea duce la După ce a transferat ambele stiluri dincolo de Alpi la începutul secolului al XVIII-lea, Fontana a contribuit mult la răspândirea în continuare a stilului baroc italian extern Școala baroc florentină și fuziunea ei cu cea romană Experimentând la Roma dezvoltarea organică descrisă, arhitectura barocă din Florența, fără bătaie de cap, a intrat pe căi mai serioase în școala Buontalenti Pictorul Ludovico Cardi, numit Cigoli ( - ), a executat aici o fațadă palațială atât de calmă precum fațada sa aripă din Palazzo Ranuccini, cu un portal și ferestre încadrate la etajul inferior, în timp ce mai târziu Palazzo Madama din Roma, deși neglijează împărțirea fațadei prin pilaștri, dar dă impresia plin de înaltă rezistență baroc, cu proiecții grele de console, proiecții deasupra ferestrelor, un balcon care încununează portalul cu coloane și o friză disecată aleatoriu de ferestre de la mezanin sub o cornișă puternică Dimpotrivă, Mattei Nighetti (d ) a dăruit în somptuoasa sa capelă domnească San Lorenzo ( ) una dintre acele săli seculare aparent solemne în care lipsa gândirii arhitectului este complet ascunsă de măreția materialului de construcție Orez Pietro Guarini Palazzo Carignani din Torino Fuziunea școlilor florentine târzii cu cea romană a avut loc, dacă nu se înșală Gurlitt, datorită lui Carlo Fontana, căruia îi atribuie un stil baroc susținut Fantezia baroc a lui Guarini a fost depășită doar de iezuitul Pater Andrea dal Pozzo din Triente ( - ), care, pornind de la pictura cu o arhitectonică perspectivă care extinde spațiul, a trecut la arhitectura plastică a structurilor altarului și a ajuns să fie plin de spirit, deși nu implementate în Italia, proiecte de clădiri întregi Într-o carte specială, el și-a apărat fanteziile nestăpânite despre coloanele antice A devenit celebru pentru apărarea „coloanelor așezate” într-una dintre schițele sale de altar Cel mai bun mod de a-l vedea este în biserica Sant'Ignazio din Roma Bolta cu casetă a naosului este transformată prin pictura în frescă de Pozzo într-o curte înaltă deschisă, pe care se uită cerul cu sfinții săi Frescele sale din cupola și nișele altarului reduc, de asemenea, infinitul ceresc la spațiul pământesc, care se dublează, se triplează și se decuplă cu ușurință Dintre retablourile sale, însă, cel mai cunoscut este cel al lui Luigi Gonzaga din Sant'Ignazio și al iezuitului din Loyola din Biserica lui Isus Arhitectura orașelor din Italia superioară Arhitectura Veneției, Genova și a altor orașe din Italia Superioară are propriile sale caracteristici în epoca luată în considerare Barocul domină și construcția de palate și biserici, dar stilurile de execuție ale acestora diferă semnificativ de cele romane În moduri deosebite, alături de toate acestea, acum crescând, acum scăzând splendoarea, a mers arhitectura ambelor stăpâne italiene superioare ale mării, Veneția și Genova Arhitectura Veneției Arhitectura Veneției a fost în secolul al XVII-lea sub influența lui Jacopo Sansovino și Andrei Palladio Dacă și formele individuale de aici devin treptat mai nestăpânite, atunci cu toate acestea, adevăratul stil baroc roman nu ar putea pătrunde niciodată aici Dezvoltarea ulterioară a artei Sansovino și Palladio este asociată în special cu numele de Baldassare Longhena (circa - ), a cărui lucrare timpurie, biserica Santa Maria della Salute ( ), dominând atât de impresionant trecerea către Canal Grande, este de fapt o clădire dublă cu două cupole și două turnuri Deasupra frontului, clădire cu opt laturi cu o intrare ca un arc de triumf pe latura din față, cu capele patrulatere proeminente în exterior, pe șase laturi se înalță pe un tambur înalt cel mai mare și mai înalt dintre cupole O secundă mai puțin înaltă acoperă compartimentul din spate din fața corului În unitatea ordinului corintian din interiorul bisericii și al portalului Longen, urmează Palladio Șaisprezece volute puternic ondulate care leagă tamburul de acoperiș oferă exteriorului clădirii o amprentă cu totul specială În ciuda tuturor libertăților, această clădire de marmură ușoară este o operă de artă finită În clădirile de mai târziu din Longen, influența lui Palladio nu este atât de vizibilă Cu toate acestea, fațada bisericii sale Ospedaletto din , dezvăluind o bogăție excesivă de forme arhitecturale plastice, a fost din nou construită pe două etaje Stâlpii etajului inferior, extinzându-se în vârf ca niște herme și decorați aici cu botnițe de animale, corespund atlantelor etajului superior sub forma unor figuri umane care poartă greutatea superioară Dar palatele principale din Longen încă se învecinează direct, deși cu digresiuni în forme separate, cu biblioteca lui Jacopo Sansovino Palatul său Pesaro (circa ) are deasupra etajului inferior, finisat în stil rustic cu plăci așezate, două etaje superioare cu pereți complet înlocuiți cu coloane, ferestre arcuite și balustrade Bolile semicirculare se sprijină pe coloane mici, iar în axile se desfășoară o viață plastică bogată În Palazzo Rezzonico ( ), chiar și etajul inferior, căptușit în stil rustic, este decorat cu coloane dorice Pic Biserica Santa Maria della Salute, proiectată de Longhena Lui Longena i s-a alăturat mai tânărul său rival Giuseppe Sardi sau Salvi (circa - ), care în a furnizat bisericii Santa Maria degli Scalzi, concepută de Palladio, cu fațada sa luxoasă cu două etaje, cu fronton, constând din nișe de perete, Coloane duble corintice și socluri de perete, decorate în maniera tâmplăriei Dar cel mai înalt punct de exagerare a fost atins prin acest stil în fața bisericii lui Moise ( ) de Alessandro Tremignan (Tremillion), pe care coloanele etajului inferior, după Delorme, își etalează decorația rustică, iar pilaștrii de etajul superior sunt întrerupte de un semicerc puternic, ale cărui tocuri sunt decorate cu sarcofage Decorațiile luxuriante din stuc împrăștiate acoperă toate formele arhitecturale Clădirile seculare ale adepților lui Longen au devenit curând mai schematice și mai uscate Cu toate acestea, obiceiurile lui Giuseppe Benoni (Dogana, - ), triunghiular în rustic o arcada cu turn baroc, merita mentionata deja prin indrazneala cu care se afla la poalele bisericii Salute in fata intrarii in Canale Grande Arhitectura Genova Spre deosebire de Veneția, Genova a rămas, așa cum a fost, un oraș cu colonade magnifice care înconjoară curți și curți situate efectiv pe versanții terenului Strada Nuova a fost urmată de Via Nuovissima, iar după ea Via Balbi, pe care bogata familie Balbi și-a ridicat palatele magnifice la începutul secolului al XVII-lea Dar în urma unor arhitecți precum Galeazzo Alessi și Carlo Lurago, este florentinul Bartolommeo Bianco ( - ), care a devenit principalul arhitect genovez al secolului al XVII-lea Barocul în sensul de greutate romană și proeminențe ascuțite îi era străin, dar a folosit libertățile subtil resimțite ale lui Buontalenti cu mult gust, respectând cu strictețe impresia generală Curțile sale, înconjurate de coloane, se remarcă prin splendoare incomparabilă Fațadele sale sunt bune și maiestuoase în contururile lor, dar lipsite de ornamente Podelele sunt separate prin curele puternice și sunt de obicei împărțite doar prin deschideri de ferestre cu balustrade de balcon Principala lucrare a lui Bianco în această direcție este magnificul Palazzo Balbi Senarega, care se distinge prin frumusețea sa simplă și distribuția excelentă a coloanelor în interior O impresie și mai bogată și mai festivă o face palatul lui Durazzo Pallavicini (fostul Balbi) În special, vestibulul cu arcade columnare toscane și colonadele magnifice din același ordin, care înconjoară curtea magnifică, îi conferă un caracter grandios-stălător Cunoscuta clădire cu scară aparține însă secolului al XVIII-lea Dar toate palatele de acest fel sunt superioare Universității din Bianco, fostul colegiu al iezuiților Deja fațada, cu ferestrele înrămate artistic, pare mai bogată Curtea cu două etaje, conectată prin scări, este extrem de frumoasă prin locația pitorească și arhitectura sa Coloanele duble ale arcadelor fac împărțirea spațiului mai clară și mai clară Coloane toscane pereche ale etajului inferior corespund celor ionice cu volute unghiulare în cel superior O scară în fundal duce în sus și afară Tot ceea ce dă arta palatului genoveză în sensul unor goluri frumoase este aici perfect în întregime Pic Curtea Universității din Genova proiectată de Bartolommeo Bianco Că Genova, și în arhitectura bisericească, aproape singure în toată Italia, au rămas fidele coloanelor, am văzut-o deja La mijlocul secolului al XVII-lea, a revenit și în clădirea centrală, așa cum arată bisericile Sant'Antonio Abate și Santa Maria di Rimedio Cele mai semnificative biserici centrale ale Italiei superioare ale acestui secol sunt S ant'Alessandro din Milano de Lorenzo Binago ( ), al cărui exterior în stil baroc târziu nu slăbește măreția interiorului și noua catedrală din Brescia de Giovanni Lantana (din ), una dintre cele mai pure și mai nobile clădiri ale acestui secol Printre cele mai luxoase clădiri ale palatului din Italia superioară din această epocă se numără Palazzo di Brera din Milano, finalizat în după planurile lui Francesco Maria Ricchini Curtea sa, înconjurată de arcade pe coloane duble, este o combinație reușită a greutății romane cu lejeritatea genoveză Este adevărat că nici în secolul al XVII-lea în Italia nu au lipsit arhitecții de creativitate independentă, care au dat clădirilor fiecărui oraș, oriunde le-ar fi aruncat soarta, propria lor amprentă aparte Prin urmare, arhitectura italiană a fost cea care a continuat să influențeze pe o distanță lungă Sculptura italiană din secolul al XVII-lea Caracteristicile sculpturii de epocă Tehnica sculpturii în Italia secolului al XVII-lea devine mai strâns asociată cu arhitectura și pictura Realismul execuției statuilor și transmiterea mișcărilor în această epocă a atins noi culmi, în timp ce imaginea figurilor în stare de repaus nu era obișnuită O întoarcere de la străin către natură, aplicarea fără minte a formulelor tradiționale la o nouă observare a naturii și o înțelegere mai serioasă a esenței vechilor mari maeștri au avut loc mai întâi în pictura italiană, al cărei focar nou era așa-numita Academie Carracci din Bologna, și nu în sculptură, care era încă la sfârșit XVI- lea a avut un contemporan al lui Carracci, un reprezentant atât de important al unei tendințe mai vechi precum Giovanni da Bologna Mai mult, în pictură, după cum vom vedea, mai clar decât în sculptură, a apărut o nouă direcție naturalistă alături de una nouă academică Dar în sculptură, ambele direcții au fost mai hotărâtoare decât în pictură, au fost preluate, legate și purtate de marele curent al barocului, al cărui flux puternic a purtat arhitectura, sculptura, pictura și arta ornamentală atât de uniform încât niciunul dintre ele a îndrăznit să acționeze fără legătură cu ceilalți Sculptura, tocmai fără legătură cu spațiul arhitectural, nu mai exista în secolul al XVII-lea Rezervoarele din piețe, mormintele și altarele din biserici erau într-o relație inegală cu arhitectura care le înconjura, în același timp, granițele dintre sarcinile de sculptură și pictură erau din ce în ce mai estompate Ceea ce a realizat pictura exprimând puterea interioară și exterioară a sentimentului, hainele fluturate, contururile șovăitoare, chiar și efectele puternice de culoare și lumină, toate acestea erau acum considerate proprietatea sa și plastic rotund liber; iar relieful, deja executat de Ghiberti, după regulile picturii, s-a transformat în cele din urmă în ceva ca un tablou înghețat Figurile din față se străduiesc nu numai pentru rotunjime plastică completă, ci trec și dincolo de rame, urmând exemplul lucrărilor ulterioare ale lui Donatello Norii și draperiile joacă aproape același rol în lucrările sculpturale ca și în pictură, iar nișe întregi de altar sunt decorate cu imagini sculpturale și par a fi imagini executate plastic Conceptul de odihnă plastică a fost complet străin sculpturii italiene din acest secol Siluetele care stăteau în liniște în apropiere nu erau tolerabile Chiar și figurile alegorice au fost plasate în relații vii, adesea dramatice, unele cu altele; și nu numai în ipostaze, adesea în armonie proastă cu aranjamentul hainelor, ci și în jocul fețelor, au încercat să exprime viața și pasiunea Dar acel naturalism sănătos al limbajului formelor, care stă la baza unei asemenea entuziasme, deși pretutindeni scopul aspirațiilor, totuși, în cele mai multe cazuri, a trecut involuntar într-un mod mai mult sau mai puțin pompos de a exprima noul stil Și acum arta sculpturii, a cărei esență se bazează pe observația directă, a rămas fidelă nesăbuinței naturii pentru cel mai mult timp Cu toate acestea, timpul nostru nu tratează deloc lucrările de sculptură caracteristice acestui stil la fel de negativ precum le-au tratat Jacob Burckhardt și Wilhelm Lübke O mare personalitate artistică înnobilează în ochii noștri stilul fiecărei națiuni și al fiecărei epoci, iar sculptura italiană a găsit acum în Lorenzo Bernini o puternică personalitate artistică, întruchipând atât de puternic și convingător stilul epocii, de parcă ar fi ieșit din ea cele mai profunde revelații; iar din moment ce amintitul Giovanni da Bologna, cel mai semnificativ dintre predecesorii imediati ai lui Bernini, stătea deja cu un picior pe drumul către baroc, în sculptura italiană trecerea de la manierismul celei de-a doua jumătate a secolului al XVI-lea la stilul secolului al XVII-lea a avut loc mai organic decât în pictură, la o uniformă a cărei dezvoltare a avut o influență întârzietoare Carracci Nume proeminente Dintre cei trei maeștri, adepți ai Giambolognei, care au creat reliefurile ușilor catedralei din Pisa, Pietro Tacca (circa - ) a servit în special trecerea artei toscane la XVII Pe soclul unei statui ecvestre de aramă a lui Ferdinand I la Livorno, de către elevul lui Bandinelli Giovanni Bandini (circa - ), Tacca a executat sclavi de bronz foarte realiști ai maurilor; pentru Madrid a executat celebrul monument ecvestru al lui Filip al IV-lea, cu un cal crescut, care a servit drept model sculptorilor de mai târziu; busturile lui Ferdinand I în Bargello din Florența și Giambologna în Luvru - de asemenea lucrări ale mâinilor lui La Roma, în perioada de tranziție, a domnit pe pietrele funerare mari și bogat decorate ale Papilor Pius al V-lea, Sixtus V, Clement al VIII-lea și Paul al V-lea din Santa Maria Maggiore, executate de diferiți maeștri, un stil clar decadent, prefigurat de umflatul deja lipsit de gust lucrările lui Silla Longhi din Vignu (circa - ), statuile lui Paul al V-lea și Clement al VIII-lea și relieful cu nunta lui Pius al V-lea pe pietrele funerare ale sale Alături de acești artiști, însă, la Roma, la începutul noului secol, au apărut sculptori care, de asemenea, nu au fost botezați în apele Tibrului, contribuind la o pregătire mai demnă a noului stil Orez Stefano Maderna Statuia Sf culcat Cecilia în Santa Cecilia în Roma Dintre aceștia, în primul rând, trebuie amintit lombardul Stefano Maderna ( - ), care deține o statuie de marmură a Sf culcat Cecilia în altarul principal al bisericii ei de peste Tibru, admirând hainele simple și naturale, drapate în forme zvelte, și ipostaza emoționantă, chiar cea în care a fost găsită sfânta când a fost deschis sicriul Pe de altă parte, Francesco Mocchi din Montevarca ( până în ), un student al Giambolognei, exemplifica etapa intermediară sumbră dintre manierismul semi-baroc de tip mai vechi și înalt baroc inspirat de Bernini Marile sale monumente ecvestre de aramă ( ) ale ducilor Alexandru al III-lea și Ranuccio al IV-lea din piața principală din Piacenza se remarcă prin mișcări deliberate neînfrânate și unghiulare Veronica sa într-una dintre cele patru nișe ale stâlpilor cu cupolă ai Sf Petra din Roma, mai mult decât în mărime naturală, face o impresie agitată cu pasul ei rapid, făcându-i hainele să fluture Un maestru mai puternic a fost Francesco Duquesnoy din Bruxelles ( - ), a cărui primă biografie a fost scrisă de Bellori La Roma, unde a apărut în jurul anului , pare aproape un clasic printre inovatorii îndrăzneți „Puttii” lui s-au bucurat de faimă deosebită, cărora le-a dat mai multe capete exagerate și plenitudine ideală, adesea găsite și acum Cele mai frumoase dintre ele sunt „putti” de pe cortina monumentului mormânt al lui Adrian Vriburh din Santa Maria del Anima din Roma ( ) În plus, două dintre statuile sale de marmură de dimensiuni mai naturale erau celebre la Roma: scufundat în rugăciune liniștită, Sf Susanna din Santa Maria di Loreto, numită de Burckhardt din punctul său de vedere „poate cea mai frumoasă statuie a secolului al XVII-lea”, și puternică în mișcarea sa a Sf Andrei în a doua dintre cele patru nișe ale stâlpilor cu cupolă ai Bisericii Sf Peter ( ), pe care Bellori a remarcat-o deja ca fiind o operă de măiestrie Opera lui Lorenzo Bernini Lorenzo Bernini, numit și „Michelangelo al secolului al XVII-lea”, este recunoscut drept cel mai faimos sculptor italian al epocii El a executat majoritatea lucrărilor sale la Roma, inclusiv monumente închinate celor trei papi în timpul cărora a lucrat Există mai multe faze semnificativ diferite în opera lui Bernini, în fiecare dintre ele a aderat la stiluri diferite În cele din urmă, a apărut însuși Lorenzo Bernini, „Michelangelo al secolului al XVII-lea” ( - ) Fiul sculptorului sec florentin Pietro Bernini, care s-a mutat la Napoli în și în - fostul președinte al Academiei Sf Luca la Roma, s-a născut la Napoli, dar a devenit artist doar la Roma, ca elev al tatălui său Primul său biograf a fost Baldinucci, al doilea a fost fiul său Domenico Bernini În Italia Fraschetti i-a dedicat recent o mare lucrare, în Germania Pollack un studiu bun, Chudi un articol convingător Ne-am întâlnit deja cu lucrările lui de arhitectură Ca sculptor a fost idolul secolului Având devreme atins măiestria tehnică, în care s-a alăturat Antichităților târzii cu jocul lor de lumini și umbre, realizată, pe de o parte, prin neterminări aspre, pe de altă parte, prin lustruire excesivă, înzestrată de natură cu o mare putere de contemplare senzuală, iar în domeniul portretului, remarcat prin natura cea mai atentă de observație, totuși, mereu gata să forțeze natura în favoarea unor efecte decorative inspirate, a reușit să sufle în stilul vremii atât de mult foc tineresc, atât de multă putere și vitalitate uimitoare că părea să-i găsească o nouă justificare, chiar și apariția adevărului interior și a autenticității, cel puțin în domeniul manifestărilor exterioare Numai abundența de linii ondulate ale stilului său senil, cu forme ale corpului dislocate în mod deliberat, patos teatral al limbajului semnelor și haine imposibil de umflate, fluturate, a devenit insuportabilă În orice caz, „Vreau” și „Pot” ale lui Bernini se îmbină în același mod ca și cu artiștii rari Dintre lucrările sale de tineret care au apărut înainte de moartea lui Grigore al XV-lea ( ), grupul de marmură al lui Enea cu Anchise pe umeri din Vila Borghese, atribuit tatălui său Pietro, și răpirea Proserpinei de către Pluto în Palazzo Piombino din Roma , încă seamănă cu stilul lui Giovanni Bologna Dar cât de independente din punct de vedere artistic, cât de expresive și de semnificative sunt busturile sale timpurii pe monumentele episcopului Santoni din Santa Prasseda, Giacomo Montoya din Santa Maria di Monferrato și Paul al V-lea din Villa Borghese din Roma! Cât de profund și cu adevărat resimțite sunt busturile de marmură ale sufletelor binecuvântate și condamnate din ambasada Spaniei la Roma! Câtă forță și adevăr vital în mișcarea trupului și expresia de pe chipul praștinului său David în Vila Borghese, în comparație cu care Davidul lui Michelangelo respiră doar o viață ascunsă! Ce intoxicare de frumos și ce animație interioară în celebrul său, străduindu-se să realizeze vizualizarea picturii, grupul „Apollo și Daphne” (ibid ), înfățișând transformarea unei nimfe persecutate într-un dafin! Peste tot, finisajele rafinate din marmură caută să transcende natura cu forme blânde ale corpului Pic David la Villa Borghese din Roma de Lorenzo Bernini Sub Urban al VIII-lea ( - ), prietenul și patronul său special, Bernini a cunoscut perioada de glorie a puterii curajoase debordante Busturile lui portret ating o înălțime rară în adevărul lor fizic și psihic Senzualitate puternică și uscăciune spirituală respiră un bust de marmură al fostului său iubit Constanza Buonarelli în Muzeul Național din Florența Ca persoană vie, Cardinalul Scipio Borghese apare în fața noastră în ambele busturi de marmură ale Galerii Naționale din Veneția O impresie maiestuoasă și nobilă o face bustul lui Carol I la Windsor al lui Bernini, realizat după desenele lui van Dyck Animată extern și intern este o figură mare de marmură așezată a lui Urban al VIII-lea, cu mâna dreaptă binecuvântată, în Palatul Conservatorilor din Roma Dar piatra funerară a lui Urban al VIII-lea din biserica Sf Petru Aici, aproape la fel, dar o statuie din bronz, șezând, încununează sarcofagul, în mijlocul căruia se zvârcește scheletul înaripat aurit, pe jumătate acoperit, adesea condamnat, scriind pe bord numele defunctului Se sprijină de sarcofag și soclu în grupuri pline de viață, înconjurați de „putti”, în stânga este Mila cu copii, în dreapta este Justiția cu sabia Timp de multe decenii, nu a fost creată nicio altă piatră funerară, atât de maiestuoasă și cu toată vioarea unei pietre funerare calme și solide Din statuile sfinților de Bernini din aceeași perioadă, o frumoasă statuie de marmură a Sf Bibiana din propria ei biserică din Roma ( ) este încă impregnată de foc interior, dimpotrivă, Longinus dionisiac sprijinindu-se pe o suliță în a treia nișă a stâlpilor cu cupolă ai Sf Petra, cu toată expresivitatea unei figuri magnifice, este deja răsfățată de o postură teatrală Printre cele mai bune lucrări ale acestui maestru se numără rezervoarele sale, care au contribuit în mare măsură la dezvoltarea unei noi fizionomii a orașului Roma în secolul al XVII-lea Sub Urban VIII au fost create, printre altele, minunatul rezervor al lui Bernini sub forma navei de război „La barcaccia” din Piazza di Spagna și rezervorul lui luxuriant cu tritoni din Piazza Barberini, care a devenit exemplar Sub Inocențiu X ( - ), Bernini a căzut temporar în disfavoare Lucrările sale din acest timp dezvăluie creșterea dorinței de patetic și a dorinței de măiestrie rafinată Expresia extremă a acestei direcții este „Extazul Sf Teresa” din Santa Maria della Vittoria din Roma Rezemat în razele de aur, îmbrăcat în haine căzute în falduri rupte, sfântul în extaz îl așteaptă pe mirele ceresc, a cărui apropiere este vestită de un înger care stă în fața ei, asemănător cupidon, îndreptând spre ea o săgeată de aur Grupul dă impresia unei reluări creștine a motivului Danae Cele mai faimoase fântâni Bernini din acest timp se etalează în Piazza Navona din Roma Iazul mare din mijloc, încoronat cu un obelisc al circului lui Maxentius, a fost decorat de elevii săi, după desenele sale, cu patru figuri realiste, concepute, ale râurilor Gange, Nil, Dunăre și Laplata printre peisaj Lacul de acumulare cu tritoni din partea de nord a acestei zone este doar o reluare a vechiului lac de acumulare care mai exista aici Dintre busturile portrete ale lui Inocențiu al X-lea de Bernini, se remarcă în special bustul de marmură din Palazzo Doria Pamphili, în interpretarea căruia maestrul rămâne încă la apogeul artei sale Însă bustul magnific al lui Francesco I d'Este din Galeria Națională din Modena, în ciuda „asemănării sale” izbitoare, este totuși decorativ în exterior, care se exprimă în bucle lungi și o mantie fluturată Sub Alexandru VII ( - ), Bernini a început să îmbătrânească Încă relativ calmă și nobilă este celebra sa statuie culcată a Sf Albertons în San Francesco a Ripa din Roma Statuile sale fără suflet ale profeților din Santa Maria del Popolo din Roma, bustul trufaș al lui Ludovic al XIV-lea din castelul Versailles, capacul cu adevărat monstruos de bronz al scaunului Sf Ultima capela a lui Petru a Sf Petru, faimoșii îngeri care pozează pe podul Sf Angela (două copii ale propriei sale lucrări au fost plasate în Sant'Andrea della Fratte) și în cele din urmă piatra funerară a lui Alexandru al VII-lea în Catedrala Sf Petru din Roma, pe care scheletul ridică o perdea grea de jasp maro peste ușă, pe al cărui montant superior se află un sarcofag cu o figură de marmură îngenunchiată a Papei Virtuțile creștine se zvârcolesc cu lacrimi amare sub și peste baldachin Și totuși, această lucrare rafinată, dezvăluită, dezvăluie o unitate de dispoziție și ardoare adevărată în comparație cu lucrările majorității adepților acestui maestru Oponenții și adepții lui Bernini Opera lui Bernini a avut o influență puternică nu numai asupra studenților săi, ci și asupra contemporanilor săi La sfârșitul secolului, unii sculptori francezi au lucrat în stilul său, inclusiv cei de la Roma A existat, de asemenea, o școală italiană majoră antagonistă lui Bernini Chiar și maeștrii mai vechi, precum Mocchi și Duquesnoy, au căzut întâmplător influența lui Bernini Cu toate acestea, dintre mulți dintre studenții și adepții săi liberi, niciunul nu a dobândit semnificație independentă Giuliano Finelli din Carrara ( - ), despre care Passeri vorbește deja în detaliu, l-a ajutat pe Bernini în lucrările sale timpurii, cum ar fi Apollo și Daphne, dar a finalizat deja independent un excelent bust portret al Mariei Barberini în Certosa din Bologna Andrea Bolgi ( - ) a lucrat pentru Bernini în diferite locații din St Petru și a executat în mod independent o statuie pe toată lungimea lui Sf Helena cu cruce Francesco Baratta (d ) nu numai că a lucrat la St Petru, sub îndrumarea lui Bernini, dar a executat și, conform schiței sale, un relief, susținut în stil pitoresc, retabloul Adormirii Sf Francisc la San Pietro in Montorio din Roma Dintre cele patru mari râuri ale fântânii principale din Piazza Navona, Baratta a interpretat Laplata, Antonio Raggi ( - ) - Dunărea, Claudio Porissimo - Gange, Giacomo Antoni Fancelli ( - ), unul dintre cei mai fideli colaboratori ai lui Bernini în Catedrala Sf Petra, Neil Giovanni Antonio Mari, colaborator al lui Beronini în Santa Maria del Popolo și în Santa Maria sopra Minerva, a interpretat superbe tritoni în mijlocul rezervorului de nord al Pieței Navona Ercole Ferrata ( ), însoțitorul Mariei în bisericile menționate, a finalizat sub Bernini faimosul elefant de marmură sub obeliscul din Piazza della Minerva La sfârșitul secolului, sculptorii francezi, dezvoltându-se sub influența lui Bernini sau a lucrărilor sale, au găsit la Roma o primire prietenoasă și un domeniu de activitate versatil: ei sunt conduși de Pierre Legros cel Tânăr ( - ), care a executat o statuie foarte bogat colorată a muribundului Stanislas Kostka din Sant'Andrea la Quirinal și relieful extatic al glorificării Sf Ludwig la Sant'Ignazio din Roma În fruntea unui mic grup de sculptori care i-au fost ostili lui Bernini și adepților săi se afla celebrul Alessandro Algardi din Bologna ( - ), a cărui operă a fost mai întâi glorificată de Bellori, adversarul lui Bernini însuși, și în timpurile moderne Hans Posse a fost studiat cu atenție în special După ce a părăsit școala Carracci și asimilând insensibilitatea ei academică, s-a alăturat la Roma din în principal lui Domenichino, dar a trebuit să se mulțumească cu lucrările de artă și restaurarea antichităților, până când disgrația în care a căzut Bernini sub Inocențiu al III-lea l-a ajutat să se ridice sus Grupurile sale de marmură ale lui Filippo Neri cu un înger în Santa Maria in Navicella din Roma și tăierea capului Sf Paul's din San Paolo din Bologna sunt uscate și reci A devenit celebru pentru statuia sa de bronz a lui Inocențiu al X-lea din Palatul Conservatorilor din Roma, o lucrare puternică, deși executată sub influența puternică a lui Urban VIII al lui Bernini; apoi putto-ul dormit în marmură neagră de la Vila Borghese, care face posibil să înțelegem de ce figurile copiilor săi s-au bucurat de o asemenea faimă, dar mai ales pentru uriașul lor relief de marmură din Catedrala Sf Petru cu imaginea exilului lui Attila, foarte caracteristică stilului pictural al reliefurilor din acea epocă, dând impresia unei picturi pietrificate a școlii Carracci Busturile portrete ale lui Algardi sunt cele mai reușite, deși aceștia, cu înțelegerea lor calmă în toate detaliile, nu pot sta lângă portretele inspirate și solide ale lui Bernini Celebru pentru cele trei busturi ale lui Frangipani din Santa Marcella, busturile lui Mellini din Santa Maria dal Popolo, bustul lui Corsini din San Giovanni de Fiorentini din Roma Alături de acesta, puteți pune un bust al lui Zakchia în Muzeul din Berlin Figura Papei de pe piatra funerară a lui Leon al XI-lea din Catedrala Sf Petra suferă de patos fals și de îmbrăcăminte nefirească Dar lucrările decorative ale lui Algardi au succes la Villa Doria Pamphilj din Roma, la San Carlo din Genova și pe lacurile sale magnifice din curtea lui Damaso din Vatican Pic Leon I și Atila Relieful lui Alessandro Algardi în Catedrala Sf Petru la Roma Printre studenții săi s-a prezentat Domenico Guidi ( - ), colaboratorul său principal la monumentul lui Leon al XI-lea, ulterior, însă, transferat la Bernini, pentru care a interpretat unul dintre îngeri pe podul San Angelo Dar printre adepții lui Bernini, Ercole Ferrata a interpretat figura alegorică a Măreției pe monumentul Algardi Elevul lui Ercole Ferrata, Giovanni Battista Foggini ( , a murit mai târziu de ), care, împreună cu frații săi, a executat piatra funerară plictisitoare a lui Galileo la Santa Croce din Florența, a transferat stilul Bernini în acel oraș Lucrarea sa principală aici este piatra funerară a lui Andrea Corsini din biserica Carmine, decorată cu trei reliefuri mari de marmură Printre studenții de mai târziu ai lui Bernini se numără și genovezul Filippo Parodi (circa - ), care a răspândit stilul profesorului său la Genova, Veneția și Padova Monumentul său lui Francesco Morosini din San Niccolo di Tolentino din Veneția ( ) este deja menționat într-un vechi Ghid al orașului lagunelor ca „tipo di lagossite” („tipul baroc”) Catedrala din Milano, Certosa Paviană și muntele sfânt Varallo au fost, de asemenea, bogat decorate cu statui noi în secolul al XVII-lea În Napoli, locul de naștere al lui Bernini, stilul său a fost adus de un artist atât de important ca Andrea Bolgi, care a fondat aici o școală La Palermo, însă, Giacomo Serpotta ( - ), a cărui celebră statuie ecvestră de bronz a lui Carol al II-lea din Messina a fost distrusă în , a umplut multe biserici cu forme fermecătoare, izbitor de pure pentru acea vreme, ornamente din ipsos, studiate în detaliu de Marcheri Dacă în lucrările anterioare de peste tot se poate urmări o tranziție treptată către direcția Bernini, atunci aici există deja o tranziție de la înaltul baroc al secolului al XVII-lea la rococo al secolului al XVIII-lea Pictura italiană a secolului al XVII-lea Privire de ansamblu asupra trăsăturilor picturii italiene a perioadei Pictura italiană din perioada analizată începe să-și piardă poziția exclusivă în Europa pe măsură ce se dezvoltă școlile din Spania și Țările de Jos Cu toate acestea, multe dintre curentele sale, în special pictura arhitecturală, erau avansate pentru acea epocă În secolul al XVII-lea, pictura italiană avea să cedeze surorilor sale spaniole și olandeze primatul de care se bucurase în secolul al XVI-lea În Italia pictura secolului al XVII-lea nu și-a dat seama de adevăratele sale abilități: mai exact, nu era deloc conștientă de direcția eclectic-academică a școlii Carracci din Bologna, care și-a asumat rolul principal și a fost doar parțial conștient de acea direcție naturalistă, condusă de Caravaggio Este remarcabil că cel mai mare pictor în adevăratul sens al cuvântului, activ acum în Italia, a fost Ribera, un spaniol Și dacă Carracci, a căror școală a înflorit deja în , odată cu reluarea stilului târziu al lui Rafael, Michelangelo, și mai ales idolul școlii Correggio, au luat cu hotărâre pământul barocului care se crea cu mișcările sale în mod deliberat contradictorii și forme umflate, apoi baroc în spiritul lui Bernini, au avut mai mult o influență restrângătoare decât încurajatoare Cu toate acestea, nu se poate nega că ei se deosebeau de predecesorii lor, manieriştii, care s-au mişcat fără gândire independentă, pe căi trasate, prin demnitatea, minuţiozitatea şi puterea conştiinţei cu care au studiat, după propria lor afirmaţie, vechii maeştri și natura, astfel încât, luând de pretutindeni ce este mai bun, „eclectic” să o contopească într-o nouă unitate Că această străduință le-a răpit prea des de imediata observație și percepție este de la sine înțeles Dar este și de la sine înțeles că tocmai în opoziție cu această tendință a apărut o altă tendință realistă, străduindu-se să revină la natură, fără de care s-ar fi dezvăluit un declin serios în Italia Istoria pictorilor italieni din secolul al XVII-lea a fost scrisă cu mare entuziasm de contemporanii lor: Baldinucci, Baglione, Baruffaldi, Bellori, Boschini, Vedriani, Malvasia, Pascoli, Passeri, Ridolfi, Scamuccia, Scanelli Soprani Majoritatea acestor scriitori, cunoscuți pentru aderarea la arta ideală înaltă, de la care au cerut în același timp „forza”, „grazia” și „sіesogo” (adică putere, grație și grație), s-au declarat puternici susținători ai lui Carracci și așa-numita lor Academie, oponenți ai „naturalezzai” (naturalității) din Caravaggio, ale căror puncte forte le-au remarcat cu un fel de timidă admirație Judecățile lor au fost repetate timp de două sute de ani O atitudine mai sobră față de școala Carracci, pe care Janicek a subliniat în mod adecvat, a fost deja realizată de Jacob Burckhardt, iar o evaluare mai simpatică a lui Caravaggio și Ribera a fost realizată de F W Unger, Eisenman și alții Din punct de vedere al modernității, Schwerber și Posse i-au evaluat pe italienii secolului al XVII-lea, iar Titze a încercat să examineze critic și să le distribuie picturile în funcție de stil pictura arhitecturala În nicio țară europeană în secolul al XVII-lea nu existau piețe atât de uriașe decorate cu picturi ca în Italia Pictura în frescă a bisericilor și palatelor a ocupat în principal părțile superioare ale pereților (frize), tavane și cupole Retable puternice animate de un spirit antireformă au umplut altarele gigantice ale noilor biserici Toată această pictură, concepută pentru o distanță lungă, este de înțeles în sine Pe pereții palatelor rezidențiale se aflau picturi religioase și seculare de dimensiuni mai mici Imaginile noi, inspirate din natură și viață, precum și picturi ale vieții populare, executate la început la dimensiune completă, și au devenit în curând figuri mici și abundente, au avut succes doar în direcția naturalistă, în timp ce peisajul, care avea o semnificație independentă în Italia secolului al XVI-lea doar ca pictură decorativă murală, a cucerit acum pictura de șevalet, fără a ajunge la realismul intim al pictorilor de peisaj din nord Artiștii specialiști care au pictat fructe și flori sunt întâlniți pentru prima dată ca un singur fenomen Portretele au fost pictate de „eclectiști” și „naturaliști”, iar pictura portretistică din secolul al XVI-lea nu numai că nu a avansat, dar nici nu a reușit să atingă o anumită înălțime a acesteia Predominanța peste tot s-a păstrat pentru pictura religioasă și mitologică Vom urmări mai întâi tendințele academic-eclectice, apoi cele naturaliste și, în final, noile tendințe din a doua jumătate a secolului al XVII-lea, în care, alături de barocul târziu în sensul lui Bernini, marea lejeritate și farmecul rococo se manifestă deja ici și colo Ludovico Carracci și familia sa Ludovico Carracci ( - ), fondator și conducător al școlii eclectico-academice din Bologna, elev al lui Prospero Fontana, a fost unchiul verilor Agostino ( - ) și Annibale ( - ) Carracci, care și-au răspândit direcție la Roma și în toată Italia Din primele lor colaborări la Bologna, a apărut o friză cu povestea lui Romulus și Remus (circa ) în Palazzo Magnani Ludovico este încă pe jumătate manierist aici, Agostino este cel mai proaspăt din peisaj, Annibale este încă un imitator strălucit al lui Correggio În jurul anului , a apărut pictura lor magnifică cu plafoanele și șemineele Palatului Sampieri, reprezentând isprăvile lui Hercule cu motive baroc ale mișcărilor Dar principala lucrare comună a lui Carracci și a studenților lor mai mari au fost faimoasele fresce ale marii galerii a Palazzo Farnese din Roma ( - ) Dacă Ludovico a luat parte, a fost doar în schițe, dar nu și în execuție; Agostino a pictat evident doar cele două tablouri din mijloc pe frizele pereților longitudinali; sufletul tuturor a fost Annibale, care deține partea leului în execuție De oglinda tavanului sălii este separată o centură concavă, în formă de friză, care merge cu o boltă ușoară, cu ajutorul arhitectonicilor iscusite, disecate doar de atlanți sub formă de herme și scuturi de bronz Tineri uriași, inspirați de plafonul lui Michelangelo, sunt așezați în fața atlanților; măști, cochilii și ghirlande de fructe umplu colțurile Din cele treisprezece tablouri principale reprezentând aventurile amoroase ale zeilor greci, trei sunt pe tavan, restul pe o friză concavă, cele patru din mijloc imitând stilul picturilor de șevalet suspendate În centrul oglinzii din tavan, o imagine mare, pompoasă a lui Annibale, cu procesiunea triumfală a lui Bacchus și al lui magnific al suitei lovește, iar cele laterale gloriifică „Mercur și Paris”, „Pan și Selena” Ambele picturi de Agostino pe o friză concavă înfățișând „Aurora și Cephalus” și „Puterea iubirii asupra locuitorilor mării” (aparent Galatea), pe uscat, dar mai plăcut la desen și mai rece la culoare decât picturile lui Annibale, care aici își dezvoltă puternicul stil roman în forme și culori Cele patru picturi ale lui Annibale pe laturile longitudinale, reprezentând Zeus cu Hera, Anchises cu Venus, Diana cu Endymion și Hercule cu Omphala, se remarcă prin cea mai mare rezistență a formelor Imaginile separate de pe cei patru pereți inferiori sunt realizate în mare parte de Domenichino conform schițelor lui Annibale Ca decor integral, tavanul Galeriei Farnese rămâne cea mai mare opera a barocului timpuriu, o creație de lux inepuizabil de forme și culori, la sfârșitul acestui secol, unind din nou toate forțele secolului al XVI-lea Ludovico Carracci, grozav ca profesor și tehnician de pictură (a inventat fundalul terdesien roșu pentru picturile în ulei), a lucrat la Bologna și, așa cum este destul de evident, a ieșit din școala manieristă, dar apoi a urmat destul de conștient pe Correggio, al cărui farmec l-a transformat într-o forță jalnică În Catedrala din Piacenza se află cele mai recente fresce care înfățișează coruri îngerești ( ) Dintre numeroasele retablouri, Predica Boteztorului grandios concepută în Pinacothek din Bologna și grea Vedere a lui Francisc aparțin încă vechiului, în timp ce Schimbarea la Față a lui Hristos în Pinacothek din Bologna și Înmormântarea Mariei în Galeria Parma aparțin noul secol Convins că arta poate fi învățată, Ludovico s-a străduit neobosit spre perfecțiune Agostino este cel mai versatil, cel mai învățat și independent dintre cei trei Carracci El este în primul rând gravor El și-a împrumutat atingerea suculentă și complicată de la romanul Cornelius Cort, originar din Țările de Jos (decedat în ) Printre cele mai cunoscute gravuri din picturi se numără Crucifixul său mare, realizat după Tintoretto Gravurile și gravurile sale independente, lider în acest domeniu pentru Italia, acoperă tot felul de subiecte Din frescele lui Agostino, scenele mitologice de dragoste de pe tavanul Palazzo Giardino (școala militară) din Parma se remarcă prin frumusețea lor veselă, proaspătă Renumitele sale retablouri, precum: expresiva Împărtășania Sf Ieronim și Adormirea Maicii Domnului din Pinacothek Bologna cu mișcarea figurilor într-un spirit nou sunt simțite și compuse aproape independent Dar portretul său de femeie din galeria din Berlin și peisajele fluviale și montane din Palatul Pitti dovedesc deja atitudinea sa apropiată, chiar dacă prejudecățită, față de natură Annibale Carracci pare să fi fost înzestrat de la natură cu stria naturalistă care apare în Lăutatorul său din galeria Dresda Cu toate acestea, el s-a supus în curând înțelegerii coregioniene a picturii de către profesorul său Ludovico Retablele sale mari timpurii din și combină tipurile de Correggio cu mișcările ascuțite și măreția aspră a lui Ludovico Când Annibale s-a trezit, simțul formei și al culorii a devenit mai puternic, dar nu a devenit independent Imaginea sa colosală a Sf Rocha în Dresda ( ) este un gen popular puternic, cu tipuri grosiere, dar fără o unitate de acțiune predominantă În același timp, simțul luminii și al culorii lui Correggi încă apare în Hristos în nori din Palatul Pitti și doar Înălțarea Mariei din Santa Maria del Popolo din Roma îl arată că se află pe noi căi ale talentului său natural roman Hristos care i-a apărut lui Petru la Londra arată că Annibale a fost capabil să transmită emoția interioară doar prin mișcări exterioare În picturile mitologice de șevalet, dintre care, totuși, Titze îi atribuie faimoasa Venus Domenichino din Chantilly și întreaga dispoziție a Predării muzicii la Londra lui Albano, el caută să îmbine armonios simțul naturii cu cel al stilului De asemenea, a fost primul italian care a pictat peisaje biblice sau mitologice în ulei pe pânză Adevărat, seria sa de șase peisaje din Palazzo Doria din Roma, unde „Odihna în timpul zborului” și „Înmormântarea” au fost scrise de el cu propria sa mână, judecând după compoziție, a servit doar ca decor pentru marginile seif; o oarecare decorativitate exterioară se distinge și prin peisajele sale individuale din Londra, Berlin și Paris, dintre care pictura timpurie a Luvru, magnifică în culori, arată că Annibale a studiat și cu venețienii Lanțurile sale muntoase împrăștiate maiestuos, grupurile de copaci și suprafețele de apă influența la rândul său asupra pictorilor de peisaj din nord care au lucrat la Roma adepţii şcolii Carracci Opera familiei Carracci a avut o influență profundă asupra artei italiene Cei mai proeminenți succesori ai operei lor în secolul al XVII-lea au fost cinci artiști: Guido Reni, Francesco Albano, Domenico Zampieri, Francesco Barbieri și Giovanni Lanfranco Cinci maeștri ai școlii Carracci, cu deplină unitate de scop, reprezentând personalități artistice complet diferite, au devenit șefii dezvoltării ulterioare Dintre aceștia, Guido Reni, Francesco Albano și Domenico Zampieri, supranumit Domenichino, s-au născut la Bologna, Francesco Barbieri, supranumit Guercino, era din vecinul Cento, iar Giovanni Lanfranco din Parma Guido Reni ( - ), a fost doar un scurt student al lui Carracci, dar a devenit un reprezentant tipic al direcției academice din Bologna Înzestrat și prolific, el a privit însă natura prin ochii unui antic și a lui Rafael Nu a pictat peisaje și, în afară de câteva portrete în gravură, nu a dat altele Nici măcar portretul perfect al imaginarei Beatrice Cenci din Palazzo Barberini din Roma nu a fost recent recunoscut drept opera sa La Roma, unde îl vedem a doua oară în , el a căzut temporar sub influența lui Caravaggio, așa cum arată Răstignirea lui Petru la Vatican, executată în umbre negre și o frescă a Sf Andrew în San Gregorio Magno Perioada colorată a vieții sale înfloritoare a fost urmată de tonul argintiu al bătrâneții sale, degenerat în cele din urmă într-o ternitate a culorilor În plină, strălucitoare splendoare de culori strălucește faimoasa sa, finalizată în „Aurora”, pictura pe tavanul uneia dintre sălile din partea cu grădină a Palatului Rospigliosi din Roma Munții din jurul cvadrigii tânărului Helios dansează într-un dans rotund fermecător, iar Eros și Eos zboară înainte Cu toată banalitatea limbajului formelor, imaginea respiră un sentiment vesel de frumusețe și poezie de culori înflorate Una dintre lucrările cele mai vitale, deși neasezonate ale lui Guido Reni, Masacrul inocenților din Betleem de la Pinacoteca Bolognese, strălucește cu o nuanță aurie, iar Adormirea Mariei, strălucitoare și argintie, din Sant'Ambrogio din Genova se numără printre cele mai frumoase retaule Capetele sale ale Mântuitorului în coroane de spini la Viena, Londra și Dresda sunt celebre, deși ele sunt cele care arată că expresia puternică a sentimentului spiritual pe care a căutat-o era de prea multe ori lâncezitoare și slabă Cât de puțin eroism există în concepția sa despre Vechiul Testament și despre eroii greci este arătat de Samson și Apollo jupuindu-l pe Marsyas în Pinacotheks din Bologna și München Venus adormită din Dresda se remarcă însă nu numai prin neputința culorilor manierului său târzie, ci și prin limbajul ideal al formelor și prin scrierea transparentă care i-a fost întotdeauna caracteristică Guido a murit ca șef general recunoscut al școlii din Bologna Francesco Albani ( - ) a fost sora lui Reni, dar cu un talent mai mic, cu o puternică înclinație pentru peisaj Dintre producțiile tinerești, plină de viață Nașterea Mariei din Palais Conservatori din Roma oferă deja unul dintre acele dansuri drăguțe pentru copii care au devenit specialitatea lui Frescele mitologice de plafon ale lui Albani din Palazzo Verospi (Torlonia), înflorate în culori, suferă de desenul uscat și lipsit de sens al figurilor individuale, caracteristic picturilor lui Albani cu figuri mari În picturile sale mici de șevalet, adesea pictate în stil olandez pe plăci de cupru, aceste neajunsuri nu sunt atât de vizibile Frunzișul împrăștiat al copacilor în peisajele lor vesele amintește din nou de exemplarele olandeze Puttii dansați, proprietatea sa independentă, le oferă o animație plăcută Picturi religioase de acest fel pot fi văzute la Luvru, Dresda și Sankt Petersburg Picturile mitologice cu dansuri de putti sau cupidon sunt celebre, de exemplu, „Cele patru elemente” din Torino și în Galeria Borghese, „Răpirea lui Proserpina” din Brera și Dresda Albani a fost cel care a oferit acest „Alexandrian” artă, în care se ascund motive rococo, un viitor fericit Giovanni Lanfranco ( - ) a fost foarte respectat de contemporanii săi Deja în Parma, unde a copilărit, a fost fascinat de Correggio Potrivit lui Tietze, „Inmormântarea” a lui Annibale Carracci imbunatatita de lumina din Galeria Borghese a fost executata de acesta Adiacent lui Correggio, el și-a pictat compozițiile în formă de cupolă cu calculul corect pentru ochiul privitorului de dedesubt și a aplicat efecte de lumină dure, în contrast cu pictura pe plafon a lui Carracci și Reni Cu toate acestea, compoziția împrăștiată într-un spirit nou și maniera largă de pictură a acestui maestru prevestesc un înalt baroc Inovațiile sale au fost adesea confundate cu fapte creative Principala lucrare a lui Lanfranco din Roma este Adormirea Maicii Domnului din cupola Sant'Andrea della Valle ( - ) În Napoli ( - ), principalele sale lucrări sunt frescele corului din San Martino, frescele cu cupolă din sacristia catedralei Picturile sale în ulei de șevalet, schițate cu pricepere, Pocăința lui Petru la Dresda, Moartea lui Pavel și Petru la Luvru, Eliberarea lui Petru în Palazzo Colonna din Roma arată în multe privințe o legătură cu naturaliștii, dar în general fac doar o impresie externă Mai profund, mai conștiincios și mai intim decât Lanfranco, Albano și Reni, a lucrat Domenichino ( - ), care a știut să îmbine simțul său caracteristic al naturii cu un simț mai pur al frumosului Tietze atribuie perioadei timpurii a activității sale unele picturi care au fost considerate lucrările lui Annibale Carracci În lucrările romane timpurii, cum ar fi Eliberarea lui Petru la San Pietro in Vincoli, frescele martiriului lui Andrei la San Gregorio Magno din Roma ( ) și Adorarea păstorilor de la Colegiul Dulwich de lângă Londra, el pare să aibă a fost influențat de Caravaggio Dar deja frescele sale din viața Sf Nilul cu faimoșii trompeți de la Grottaferrata ( - ) abundă de un proaspăt simț al vieții și al stilului, ajungând la concluzia maximă în frumoasele fresce ale Caeciliei din San Luigi de Francesi din Roma După , a apărut acolo o serie matură de fresce ale lui Domenichino în Sant'Andrea della Valle, cu evangheliști celebri în pânzele domului, în comparație cu care mișcările principalelor Virtuți din San Carlo ai Catinari par mai artificiale Cel mai faimos retablo al lui Domenichino, „Comuna Sf Jerome" la Vatican, există doar o dezvoltare mai profundă a imaginii lui Agostino Caracci la Bologna Tabloul mitologic „Vânătoarea Dianei” din Galeria Borghese, cea mai cunoscută, este impregnată de o stare de spirit proaspătă, strălucitoare a peisajului, iar peisajele sale reale din colecțiile romane și engleze, la Luvru și Madrid, sunt schițate mai mult cu încredere, luminat mai luminos și pictat mai puternic decât orice în această școală Celebrele figuri feminine individuale ale acestui maestru, care sunt „Sf Cecilia” din Luvru și „Kuma Sibyl” din Palazzo Borghese, cu tot farmecul lor, lipsește de viața interioară, iar „Sacrificiul lui Avraam” din Madrid, în comparație cu pictura pe același subiect de Andrea del Sarto a aceluiași colecție, se bucură deja de ipostaze academice școlile din Carracci Pic „Kumekaya Sibyl” Domenichino în Palazzo Borghese din Roma Cel mai tânăr și, în unele privințe, cel mai atractiv dintre cei cinci maeștri principali ai școlii academice din Bologna este Guercino of Cento ( - ) Nu a fost un elev personal al lui Carracci În lucrările sale timpurii, cum ar fi Madona cu sfinți ( ) la Bruxelles, Răstignirea ( ) a galeriei Modena, Tabitha ( ) în Palatul Pitti, simțul naturii al lui Caravaggio este mai vizibil cu umbrele sale negre tăiate de lumină puternică, decât influența lui Ludovico, ale cărui picturi le-a admirat în orașul natal Concluzia abruptă a acestei dezvoltări este „Sf Wilhelm” ( ) în Pinacothek din Bologna Din , în Vila Ludovisi din Roma există fresce magnifice pe tavan de Guercino: la etajul superior, zeița gloriei este remarcabilă, proaspătă în culori și linii de forme, iar în sala principală de la etajul inferior, îndrăzneața Aurora , de la care a început aplicarea punctului de vedere de dedesubt și în zona picturii plafond a palatelor Frescele ( - ) ale domului din Catedrala Piacenza și picturile de șevalet, cum ar fi „Îngroparea lui Petronilla” din Palatul Conservatorilor din Roma, figurile în jumătate de lungime ale evangheliștilor din Dresda ( ),” Fiul risipitor” din Torino Cât de mult a dezvoltat peisajul, în special desenele sale cu un spectacol cu stilou Preluând conducerea școlii bologneze în , s-a simțit obligat să calce pe urmele predecesorului său, Guido Reni Este suficient să ne amintim „Hagar” ( ) din Brera și o serie de picturi din Dresda pentru a fi convins de generalizarea limbajului său al formelor, de lipsa de conținut și de performanță șlefuită, în variegația de culori dulce a lucrărilor sale ulterioare Orez „Fiul risipitor”, un tablou de Guercino din Muzeul din Torino Alți reprezentanți ai școlii Carracci Maeștrii rămași ai școlii Carracci nu pot fi enumerați aici Ar trebui, totuși, să menționăm pictorul peisagist Giovanni Battista Viola ( - ), al cărui peisaj din galeria Borghese se învecinează cu stilul de peisaj venețian timpuriu al lui Annibale Agostino Tassi (circa - ), profesorul lui Claude Lorrain, este deja student al Țărilor de Jos romane, cunoscută până acum doar din picturile semipeisagistice, ceea ce este „Târgul din Grottaferrata” din Palazzo Corsini (Galeria Națională) la Roma, deoarece frescele sale din Palazzo Lancelotti nu sunt disponibile pentru studiu Dintre a doua generație de elevi ai lui Carracci, suntem captivați în primul rând de fondatorul școlii din Roma, elevul lui Albano Andrea Sacchi ( - ), un maestru clasic care combină în picturile sale, de exemplu, „Viziunea Sf Romuald” la Vatican, curățenie forme ale corpului, haine cu cădere largă și o colorare clară, plină de lumină, cu măreție calmă și sinceritate sinceră Elevul lui Reni Guido Canlassi, supranumit Cagnacci ( - ), a aparținut și el celei de-a doua generații a școlii Carracci Giovanni Battista Salvi, poreclit Sassoferrato ( - ), care a pictat Madone, al căror limbaj convențional al formelor și culoarea albicioasă care amintește de Reni, l-au făcut favoritul gustului academic rece, este, de asemenea, clasat în rândul aceleiași generații de studenți ai lui Carracci Alte școli italiene Odată cu școala Carracci, existau și alte școli de pictură de aceeași direcție, situate în principal la Roma, Florența și alte centre culturale importante ale Italiei Curenții unei epoci își croiesc de obicei drum în locuri diferite în același timp, alimentați de aceleași surse, adesea invizibile Mișcări paralele cu școala Carracci au apărut în toate vechile centre de artă italiene Toate firele lor au fost atrase, însă, de Roma, încă capitala artistică a Italiei, datorită unui număr de papi și cardinali care au apreciat arta În prima jumătate a secolului, la Roma, alături de inovatori îndrăzneți din ambele direcții, au ieșit în prim-plan și priceputul, deși manierat, adeptul vechilor maeștri, Giuseppe Cesari, Cavaliere d'Arpino (c - ); cunoscut pentru picturile sale istorice romane din Palatul Conservatorilor Cu toate acestea, principalul centru al creativității artistice independente, care a mers alături de regia lui Carracci, a fost Florența, unde, după imitația lui Michelangelo, au predominat culorile vesele ale lui Andrea del Sarto Motivele de mișcare în spiritul barocului se desfășoară aici cu mai multă simțire decât la Bologna; în transmiterea senzațiilor vorbesc privirea și jocul fizionomiei Culorile sunt mai bogate și mai strălucitoare Adevărat, în portretele Florenței, olandezul Justus Sustermans, sau Suttermans ( - ), a câștigat acum predominanța Cu toate acestea, pictura decorativă florentină, deși a ieșit din „grotescul” roman, și-a urmat acum un drum propriu Santi di Tito ( - ) și Bernardo Poccetti ( - ), maeștri relativ simpli ai perioadei de tranziție, pricepuți în pictarea spațiilor boltite ale curților mănăstirii, continuă să trăiască în secolul al XVII-lea Lor li s-a alăturat Antonio Tempesta ( - ), care a pictat în frescă frize cu legende, vânătoare, bătălii, călătorii cavalerilor în palatele de la Roma și Florența, dar și gravate pe cupru În funcție de Poccetti, mai târziu la Roma și-a dezvoltat înflorirea, concepută pentru contraste de masă, în stil baroc înalt Pietro da Cortona ( - ), un arhitect glorios și pictor de plafoane Dacă pe faimosul său plafon al Palazzo Barberini din Roma, pictura arhitecturală dă pentru prima dată impresia de unitate când este privită de jos, atunci partea figurată a compoziției de pe tavanul concav al Bisericii Santa Maria in Valicella din Roma este conceput pentru o unitate completă a impresiei de jos Picturile sale mitologice pe pereți și tavan din Palazzo Pitti din Florența sugerează deja cu dulcea lor frivolitate secolul al XVIII-lea Elevul lui Angelo Bronzini Alessandro Allori ( - ), tatăl lui Cristofano Allori ( - ), în domeniul picturii florentine de șevalet a fost cel mai bun maestru al direcției strălucitoare colorate a acestei epoci Deja „Judith” și „Sacrificiul lui Avraam” din Palazzo Pitti arată toată originalitatea formelor sale încrezătoare și a luminii strălucitoare Un elev al lui Santi di Tito a fost Ludovico Cardi, supranumit Cigoli ( - ), fondatorul unei școli academice, fiind florentinul Carracci Începând cu „Sf Lawrence”, lucrarea sa timpurie ( ) și terminând cu regretatul „Chemarea lui Petru” ( ), el dezvoltă o compoziție și o senzație excepțional de închisă Influențele lui Fra Bartolommeo și Andrea del Sarto sunt reelaborate cu mare entuziasm de Jacopo Gimenti da Empoli ( ), după cum indică „Sf Ivo" ( ) în Uffizi În fruntea unei alte școli, care a fost influențată de colegul lui Cigoli, Gregorio Pagani ( - ), se află Matteo Rosselli ( - ), un maestru cu un simț mai adevărat al naturii și al frumosului, pe care „David” său ( ) ) respiră deja în Palatul Pitti, ceea ce i-a dat ocazia să meargă la școală Dintre studenții săi, se remarcă Giovanni Manozzi da San Giovanni ( - ), ale cărui fresce ale Drumului Crucii din Ognissanti dau o idee despre el ca un povestitor genial, și picturi de gen, precum „Revelirile Artiștilor” " în Uffizi, "Compania vânătorilor" din Palatul Pitti, - ca observator independent al naturii și luminii Francesco Furini ( - ) aparține și studenților lui Rosselli, ale căror picturi, de exemplu, Magdalena din Viena, se remarcă prin moliciunea pitorească a pensulei și sentimentalismul visător al stării de spirit Carlo Dolci ( - ) a aparținut celei de-a doua generații de studenți ai lui Rosselli, cândva exaltați, acum un maestru umilit, cu toate manierismele sale reprezentând o personalitate artistică deosebită Doar în cele mai bune picturi ale sale, precum „Sf Cecilia” și „Salome” din Dresda, starea spirituală corespunde unității tehnicilor sale colorate, combinând rafinamentul tonurilor locale cu clarobscurul fierbinte Picturile obișnuite ale lui, majoritatea imagini de sfinți în jumătate de lungime, dau impresia de variație și asprime, răceală și dulceață La Veneția, Jacopo Palma cel Tânăr ( - ), strănepotul lui Palma Vecchio, este reprezentantul unei arte de tranziție neputincioasă Mai natural, deși mai răsfățat în forme și culori, Alessandro Varotari (Padovanino) din Padova ( ), supranumit „Tițianul feminin” Cele mai bune picturi ale sale, „Târfa” și „Judith” din Roma, au fost întotdeauna printre lucrurile preferate ale mulțimii Studentul lui Varotari, Pietro della Vecchia ( - ) a căutat să îmbrace tipurile realiste cu strălucirea culorilor veche venețiană și a unei lumini dure Un eclecticist fermecător a fost Alessandro Turchi, Orbetto ( - ), ale cărui scene mitologice și biblice, adesea pictate pe scânduri de ardezie, combinau limbajul priceput al formelor cu combinațiile de culori vechi veroniene Procaccini, și anume Ercole cel Bătrân ( , a murit mai târziu de ), Camillo ( - ), Giulio Cesare ( , a murit în ) și Ercole Procaccini cel Tânăr ( - ) au încercat să creeze o mișcare la Milano, complet asemănător cu direcția Carracci; cu toate acestea, semnificația lor și discipolii și adepții lor nu sunt suficiente singure pentru a ne ocupa aici Un maestru independent a fost produs de Modena în persoana lui Bartolommeo Scedoni (d ), menționat de Malvasia printre studenții lui Carracci Chiar mai mult decât contemporanii săi, îi plăcea efectele dure de lumină, perfecționându-le în aplicarea fundalurilor peisagistice, așa cum arată lucrările sale din galeriile din Modena, Dresda, München și Viena Ferrara, în persoana lui Carlo Bononi ( - ), poseda un eclecticist priceput, larg receptiv Cremona este renumita pentru placuta portretista Sofonizba Anguisola ( - ), Pisa - si pentru portretista Artemisia Gentileschi ( - ), adoptata la multe curti Tatăl ei, Orazio Lomi, supranumit Gentileschi ( - ), a fost promovat în special de Schmerber, deoarece în picturile sale, de exemplu, în Buna Vestire din Torino, lumina și spațiul sunt resimțite în mod modern Pic „Vestirea” Gentileschi Credincioși culorilor strălucitoare, adepții lui Cambiaso, Giovanni Battista Pazzi ( - ) și Valerio Castelli ( - ), au transplantat la Genova direcția eclectică nu atât pe cea bologneză, cât pe cea florentină și milaneză, ci a fost la Genova , ca la Napoli, că victoria a rămas cu mișcare naturalistă sau realistă Caravaggio, naturalist Opera unuia dintre cei mai importanți pictori italieni de la începutul secolului al XVII-lea, Michelangelo Merisi da Caravaggio, reprezintă o direcție naturalistă în pictură, puternic opusă stilului lui Carracci Școala Caravaggio și-a răspândit influența în toată Italia, elevii și adepții săi au continuat să se dezvolte această direcţie de mai multe generaţii În fruntea mișcării naturaliste sau realiste din Italia (încercările de a face distincția între școlile de artă naturaliste și realiste ni se par nereușite) se ridică, plină de forță pasională, personalitatea particulară a italianului superior Michelangelo Merisi da Caravaggio ( - ) ), care în Germania, după o lungă respingere, a fost recompensat Julius Meyer și Eisenman au primit deja credit, iar mai recent Schmerber și Kallab și-au asigurat un loc de onoare Poate fi considerat probabil că Caravaggio a fost la Veneția la începutul vieții sale, unde a studiat Giorgione și Tintoretto Că a petrecut o scurtă perioadă la Roma ca student al lui Cavaliere d'Arpino este dovedit de izvoare scrise În orice caz, el a devenit curând în opoziție conștientă cu Arpino și Carracci Este deja naturalist în alegerea subiectelor Picturile de gen în mărime naturală din viața populară l-au făcut principalul maestru al acestui gen de pictură, deși Giorgione și Titian au deschis deja drumul în această direcție Compoziția sa fără artă, adesea unghiulară a scenelor istorice, tipurile sale populare țărănești, lupta cu problemele spațiului și luminii, cărora le-a subordonat simțul natural subtil al culorilor, sunt și ele naturaliste Dar pensula lui de plastic, înecată în culori, aruncă adesea umbre negre direct lângă lumina strălucitoare, tipurile sale, deși împrumutate de la oamenii de rând, au rămas totuși doar tipuri, iar predilecția lui pentru particularitățile vieții nu a compensat lipsa naturală evidentă de percepție a peisajului Pe scurt, Caravaggio a fost mai mult un călăuzitor și un ghid decât un finalizator În general, lumina sa venețiană timpurie, uniform roșiatică, se distinge de culoarea cu umbre negre din perioada sa mijlocie și de cea târzie, ascuțită, parcă din subsolul luminii sparte Cu toate acestea, lucrările sale sunt greu de datat Picturile de gen în mărime naturală reflectă aceste transformări într-o serie întreagă, de la celebrul „Jucător de lăută” în rochie galbenă al Galeriei Liechtenstein, apoi până la grupul de muzicieni muzici de la Luvru și terminând cu uimitorul „Jucători de cărți” din Dresda, care nu putem lua de la el Aceeași succesiune de dezvoltare este dezvăluită de autoportretul său din Uffizi, portretul unui maltez din Luvru și portretul unui bărbat din Budapesta Dintre picturile obișnuite religioase și alegorice ale lui Caravaggio, Rest în route și Magdalene in the Doria Gallery din Roma reprezintă primele sale strălucitoare zile, iar ambele alegorii captivante de dragoste din Berlin reprezintă perioada de mijloc a dezvoltării sale Capetele sfinților acestui maestru reflectă diferitele faze ale naturalismului menționate cu umbre negre Seria începe cu imagini puternice cu Matei în San Luigi de Francesi din Roma și galeria din Berlin Este urmat de „David” în Galeria Borghese, „Hristos la Emaus” din Londra, „Sf Sebastian" din Dresda Seria se încheie cu cele mai grandioase creații ale sale de acest gen: emoționantul „Înmormântare” la Vatican, uriașa „Madona cu Rozariul” din Viena și Adormirea Maicii Domnului puternic luminată de sus în Luvru, un tablou izbitor în ea putere, uimitoare în sensul său de realitate Pic Jucători de cărți de Caravaggio la Galeria Regală din Dresda Dacă aproape toate aceste picturi au apărut la Roma, atunci Caravaggio și-a finalizat ultimele lucrări la Napoli, Malta și Messina „Negarea lui Petru” de la San Martino din Napoli sugerează că el încă progresa înainte când i-a venit moartea timpurie Influența lui Caravaggio asupra tinereții a fost irezistibilă La Roma, i s-au alăturat lombardul Bartolommeo Manfredi (circa - ) și venețianul Carlo Saraceni ( - ) Din bolognez, elevul lui Carracci Leonello Spada din Parma ( - ) a trecut la Caravaggio A fost urmat de născutul Roman Angelo Carosei ( - ) Giovanni Battista Carracciolo ( - ) din Napoli, un elev al manieristului Francesco Imparato, a cedat influenței lui Caravaggio Dar elevul lui Girolamo Imparato Andrea Vaccaro ( - ) și studentul lui Carracciolo Massimo Stanzione ( - ) au navigat pe canalul Caravaggio abia în tinerețe și au aruncat ancora în scurt timp în portul eclectic al Bolognezului Dimpotrivă, siracusanul Mario Menniti ( - ) a fost un adevărat elev al lui Caravaggio, care a transferat stilul profesorului său la Messina Încetul cu încetul, Caravanggio a creat o școală în toată Italia Datorită lui și olandezilor stabiliți, Roma a fost prima care a devenit centrul aspirațiilor realiste Romanul Domenico Feti ( - ), a cărui particularitate erau picturile mici cu peisaje și decoruri de gen, precum „Pildele Domnului” din Dresda, a fost inițial un elev al lui Cigoli, dar s-a dezvoltat într-un fel de maestru cu forme naturale , culoare echilibrată și o pensulă largă netedă În picturile de gen peisagistic – lăsând deoparte „Piața” din Viena – Fethi a aderat încă la teme ideale, în timp ce compatriotul Michelangelo Cerkvozzi italienii care, sub influența olandeză, s-au orientat către scene pământești cu figuri mici încadrate de peisaj Imaginile sale de luptă și scene populare, găsite în multe galerii, se leagă desen încrezător cu iluminare plină de spirit În școala lui Pietro Paolo Bonzi, supranumit „il Gobbo dei Carracci”, altfel „da Cortona” sau „dați frutti” (făcător de fructe, - ), și Mario Nuzzi („dați fiori” - făcător de flori, ) - ), pictori de flori și natura moartă, sarcinile lor au fost unite în sensul înțelegerii aplicării decorative a efectelor colorate La Genova, în fruntea mișcării realiste, care a înflorit aici sub influența îndepărtată a lui Caravaggio, se afla Bernardo Strozzi ( - ), care mai târziu a trăit și a murit la Veneția sub numele de „Prete Genovese” („preot venețian”) Nu este la fel de vioi ca Caravaggio, pensula lui este mai aspră și mai colțoasă, culorile lui sunt pestrițe; este chiar mai puțin pictor și uneori mai retoric în formele limbajului său decât Caravaggio Numeroase compoziții biblice, în special Vechiul Testament, nu sunt la fel de interesante ca picturile de gen în mărime naturală, viu colorate, sub formă de portrete, cum ar fi un violoncelist la Dresda, un bucătar în Palatul Rosso din Genova, un cerșetor în Palatul Corsica din Roma Versatilul Giovanni Benedetto Castiglione ( - ), care s-a mutat la Mantua, se alătură realiștilor ca pictor de animale, dar mai mult prin alegere decât prin execuția lor Dezvoltarea realismului în pictura napolitană La mijlocul secolului al XVII-lea, în pictura napolitană a apărut o tendință specială de realism, în mare parte datorită lucrării lui Giusepe de Ribera și a adepților săi Istoria artei napolitane a secolului al XVII-lea, ascunsă de cartea lui Dominici, a fost recent elucidată pe baza surselor primare de un astfel de cercetător precum Salazaro; o nouă lucrare detaliată a lui W Rohlfs despre școala napolitană a apărut deja la momentul tipăririi acestui volum Realismul este în sângele italienilor din sud, totuși, în artă a fost exprimat pentru prima dată aici de către maeștri străini Ceea ce a trezit aici Caravaggio-ul superior italian a fost adus la perfecțiune de marele spaniol Giusepe de Ribera (circa - ), supranumit lo Spagnoletto, despre care Eisenman, Justi și autorul acestei cărți au scris la vremea lor, iar mai târziu August Mayer și M Utrillo Născut la Yativa, Ribera și-a primit principala educație la Valencia, a cărei școală, influențată de Francisco Ribalt (circa - ), „Valencian Caravaggio”, s-a orientat către „realism” cu umbre negre Pe când era încă tânăr, Ribera s-a mutat în Italia, unde s-a dovedit că s-a dezvoltat mai mult în Parma și Roma și, se pare, și în Veneția Fără îndoială, Tițian a influențat metodele picturii sale, fie cu o pensulă modelată fin și cu păr delicat, fie cu o pensulă mai grosieră, larg și dens schițată Fără îndoială, Correggio a influențat și dragostea lui de mai târziu pentru lumină Dar este, de asemenea, fără îndoială că la Napoli și Roma a studiat lucrările lui Caravaggio, al cărui elev era considerat mai devreme Umbrele negre, care i-au determinat pe unii să-l considere printre „tenebroși”, se remarcă mai ales în picturile sale timpurii cu un model aspru, căzând într-un ton roșcat Odată cu creșterea dragostei lui pentru lumină în perioada sa de maturitate, tipurile și compozițiile sale, fără a deveni condiționate, au câștigat în nobilimea contururilor Dar chiar și în cele mai puternic luminate picturi ale acestui maestru, există umbre întunecate, deși limitate spațial În general, Ribera rămâne un maestru al unei puteri excepționale, cu un simț direct al naturii și o profundă grandoare a contemplației, dând un fel de foc sumbru scenelor legendare ale martiriului și, în același timp, capabil să exprime uimitor frumusețea castă a tinerelor femei si copii Aproape toate picturile lui Ribera au fost pictate la Napoli, unde s-a căsătorit în , și au fost repartizate în mare parte viceregilor spanioli de acolo, care le-au trimis în Spania După ce a pictat mai multe picturi în ulei de succes, s-a orientat mai întâi către gravură, pe care a stăpânit-o cu ușurință și cu pricepere Primele sale foi, Ieronim cu un înger ținând o trompetă ( ) și Martiriul lui Bartolomeu ( ), l-au determinat pe el și pe alți maeștri să se apuce de pictură Gravura lui Silenus din a fost precedată de aceeași imagine de conținut Deja pictura sa în ulei cu data , visătorul Ieronim din Sankt Petersburg, Magdalena Academiei din Madrid urcând la cer și imaginea menționată mai sus a lui Silenus din Muzeul din Napoli mărturisesc versatilitatea acestui maestru Până în , plin de măreție vitală „Martiriul lui Andrei” la Budapesta, până în dramaticul „Martiriul lui Bartolomeu” din Madrid, tablou care a stârnit zvonul că Ribera este o vânătoare pentru a picta scene de orori, deși ea înfățișează doar pregătirile pentru chin, datează din Arhimede râzând în , Iacov cel Bătrân în și imaginile generaționale ale lui Petru, Simon și Andrei din Muzeul Prado sunt exemple tipice ale acelor imagini individuale păgâne și creștine în care Ribera a reușit să recreeze frumusețea pitorească a bătrânilor acoperiți de riduri Mai presus de toate aceste lucrări se înalță strălucitor pline de bucurie cerească „Concepción” ( ), o imagine magnifică a Imaculatei Concepții din mănăstirea Monterey din Salamanca, care a servit drept prototip pentru numeroase imagini similare în arta spaniolă Niciodată până acum, poate, cerească, cu toate farmecele tradiționale, nu a fost transmisă atât de solemn ca aici Din acel moment, fiecare an a adus lucrări mature: din Vechiul Testament ( ), expresiva „Binecuvântarea lui Isaac” ( ), plin de lumină „Visul lui Iacov” din Muzeul Prado, al profeților monumentali din San Martino din Napoli; din Noul Testament, a adus în același loc minunata „Plângerea” spirituală, – profund simțită „Adorația Păstorilor” în Catedrala din Valencia; din viața sfinților: - magnificul „Sebastian” la Berlin, - minunata „Agnes” strălucind cu lumină interioară și exterioară la Dresda; din antichitatea păgână: - lupta femeilor gladiatori la Madrid, - „Apollo și Marsyas” în Muzeul Napolitan; în plus, figuri individuale, precum minunatul „Diogene” ( ) la Dresda, „Profesor de muzică” ( ) de contele Stroganov la Roma Ribera a stat la apogeul abilității sale în ultimii cinci ani de viață Frumusețea desăvârșită a corpului îl distinge pe „Paul Pustnicul” ( ) din Muzeul Prado Proaspătă ca natura și, în același timp, suprasolicitată, este luminoasa sa adorație a păstorilor ( ) din Luvru Cea mai maiestuoasă compoziție este Împărtășania apostolilor ( ) din San Martino din Napoli, iar cea mai mare iluminare a urâtului este Omul șchiop ( ) din Luvru Scoala de Ribera Datorită lui Ribera, Napoli a rămas pentru totdeauna un oraș de artă Influența acestui maestru a fost, totuși, mai puternică în Spania decât în Italia Dintre elevii săi, Bartolommeo Passante și Fracanzani nu au lăsat urme adânci, despre Luca Giordano, ale cărui lucrări de tineret i-au fost recent atribuite lui Ribera, vom spune mai jos, și Aniello Falcone ( ), „oracolul bătăliilor”, ceea ce este cel mai de înțeles în unele dintre gravurile sale, și Salvator Rosa ( - ), un elev al cumnatului său Fracanzani, a fost important ca fondator al picturii de luptă și peisaj din sudul Italiei În centrul acestei tendințe artistice, care s-a deosebit favorabil de cea de la Bologna prin observarea directă a dependenței apei, rocilor și arborilor existenți în natură de manifestările de lumină și umbră ale atmosferei, se află Salvator Rosa, un artist remarcabil, de asemenea cunoscut ca poet satiric, căruia o altă doamnă Morgan în , Cesareo în , Ozzola în S-a născut la Napoli, s-a mutat la Roma în , s-a mutat înapoi la Napoli în și în la Florența Picturile istorice mari, oarecum alungite, ale lui Salvator din epoca romană târzie, Prometeu în Palazzo Corsica din Roma și Saul înaintea Spiritului lui Samuel în Luvru, Jonah și Cadmus din Copenhaga, fac o impresie foarte pitorească prin contururile lor blânde care se îmbină, scriere amplă și iluminare deosebită Dar gloria lui principală este formată din picturi de luptă, gen și peisaj cu figuri mici Picturi mari ale bătăliilor din Palazzo Pitti ( ), în galerie Corsica din Roma ( ), la Luvru, la Viena etc , se remarcă prin claritatea mișcărilor de masă și tonul picturii peisagistice Peisajele sale de coastă și de munte cu circumlocuții romantice, antice sau realiste în colecții englezești, în Palatul Pitti, în Chantilly, în Uffizi, în galeriile din Corsica (Galeria Națională), Columna și Spada din Roma etc , aranjate din individual motive pitorești, captivează prin transmiterea lor fantastică, uneori dramatică, a schimbărilor din cer Imaginile de gen, cum ar fi „Playing Soldiers” în Dulwich, arată cea mai bună parte a lui Uneori reproduce motivele gravurilor sale inteligent schițate, executate cu pricepere, acoperind întregul domeniu al subiecților săi Salvator Rosa a fost un artist până la capăt, dar nu este suficient de echilibrat pentru a egala adevărații mari Dintre colegii de școală ai Rozei, îl putem aminti pe Domenico Gargiulo, supranumit Mico Spadaro ( - ), care a scris erupțiile Vezuviului; Dintre elevii Rosei, merită menționat milanezul Giovanni Ghsolfi ( - ), ale cărui peisaje prea colorate pot fi văzute la Dresda La Palermo, Montrealerul Pietro Novelli ( , murit după ) a reprezentat direcția Ribera În orice caz, școala napolitană mai arată că peisajul și viața de zi cu zi au dobândit acum dreptul de cetățenie peste tot în arta italiană Pictură de la sfârșitul secolului al XVII-lea Dezvoltarea picturii italiene spre sfârșitul secolului o apropie de stilul rococo O circumstanță specială a fost prezența unui număr de centre culturale egale în care au fost create școli și stiluri separate - Roma, Florența, Bologna, Genova, Napoli În a doua jumătate a secolului al XVII-lea, și în pictura italiană, compoziția a devenit mai aerisită și mai ușoară, tipurile mai plăcute și mai grațioase, culorile mai deschise și mai reci Rococo își aruncă deja umbrele aici Studentul lui Albano a fost și contele Carlo Cignani ( - ), primul „Principe” (șef) al Academiei Clementine din Bologna, fondată în , ale cărei fresce înfățișând Adormirea Maicii Domnului din Catedrala din Forlì aparțin unei noi direcții Carlo Maratta a fost ( - ), maestrul șef al noii școli romane, posedă un dar viu de invenție și o mână ușoară, executând retablouri pline de lumină pentru bisericile romane; a fost în același timp, judecând după portretele sale vii din Londra, Berlin, Luvru etc , cel mai important portretist italian al acestei perioade Dintre discipolii lui Cignani, Marco Antonio Franceschini ( - ) a mers și mai departe în ceea ce privește rafinamentul și sensibilitatea, iar Giuseppe Maria Crespi, Lo Spagnolo ( - ), aproape singur la Bologna, a trasat drumuri speciale asemănătoare naturaliștilor Cele șapte sacramente din Dresda reprezintă perfect arta sa, cu observarea lor îndrăzneață a naturii, pensularea largă cu umbre maro și lumina care izbucnește brusc Reprezentantul noii direcții la Genova este Domenico Piola ( - ), în a cărui „Cina cea de Taină” din San Stefano un dans al îngerilor coborând din cer într-o rază strălucitoare aduce o nouă viață În Florența, reprezentantul acestei tendințe este, alături de Pietro da Cartona, în principal Ciro Ferri ( - ), care a realizat fresce elegante pe tavan în camera Apollo a Palazzo Pitti Philippe Abbiati ( - ), un maestru decorativ care deținea o pensulă rapidă și largă, a activat la Milano, lucru care a fost perfecționat de elevul său Alessandro Magnasco, supranumit Lissandrino (circa - ) Peisajele schițate cu pricepere, scrise întunecate și pline de lumină ale lui Lissandrino au fost amestecate mai devreme cu peisajele lui Rosa Chiar și arta venețiană a fost surprinsă de cursul epocii Maeștri precum Pietro Liberi ( - ), Andrea Celesti ( - ) și Antonio Bellucci ( - ) au combinat prospețimea formelor și strălucirea culorilor caracteristice picturii venețiane, eleganța, delicatețea și langoarea Luca Giordano ( - ), napolitanul ciudat care a trecut în Florența de la Ribera la Pietro da Cortona, este extrem de neuniform în numeroasele sale picturi de șevalet, concepute liber, dar în frescele mari pe pereți și pe plafon, care l-au făcut să fie porecla „cursiv” pictor”, „Fa presto”, a reușit să concentreze un nou tip de compoziție pe lumini încântătoare și efecte colorate În ceea ce privește noi moduri, uriașa sa, neîmpărțită în părți separate, concepută ca o singură compoziție, pictura alegoric de tavan din Palazzo Riccardi din Florența, a avut o importanță deosebită Francesco Solimena ( - ) a rămas chiar în Napoli Pictura sa sensibilă, plină de joc de lumini, reprezintă școala napolitană în stadiul unei tranziții decisive către un stil mai ușor al secolului al XVIII-lea Adeptul unității picturii pe plafon de Giordano este Andrea dal Pozzo ( - ), care, în uriașele sale picturi pe plafon, cu structuri arhitecturale executate pitoresc, în Sant'Ignazio și în Palatul Liechtenstein din Viena este în primul rând arhitect De asemenea, a contribuit la răspândirea stilului său italian de frescă în afara Italiei Concluzie La un moment dat, posteritatea era în pericol să estimeze foarte scăzută arta italiană din secolul al XVII-lea În arhitectură și sculptură, a stat încă în fruntea mișcării În pictură, desigur, a rămas în urma altor țări în dezvoltarea portretului și a noilor zone realiste Dintre succesele sale în domeniul picturii cu figuri mari, gustul nostru modern - având în vedere creațiile incomparabil mai fidele naturii și mai sincere ale spaniolilor și Olandei - recunoaște drept opere de artă de primă clasă doar câteva tablouri din ambele direcții ; dar nu trebuie să uităm că pictura figurativă italiană a acestei epoci a fost renumită pentru lucrările sale clasice timp de secole, iar în domeniul picturii în frescă monumentală, și anume pictura pe tavan și cupolă, Italia a rămas liderul tuturor țărilor în secolul al XVII-lea secol Desigur, deja Melozzo da Forli în secolul al XV-lea și Correggio în secolul al XVI-lea au creat o unitate de perspectivă din punctul de vedere inferior pentru pictura cu cupolă, dar transferul treptat al acestei unități la pictura pe tavan plat este achiziția picturii italiene al secolului al XVII-lea Arta franceză a secolului al XVII-lea Observații preliminare Arhitectura franceză a secolului al XVII-lea Privire generală asupra dezvoltării art Apariția artei franceze în secolul al XVII-lea s-a format prin interacțiunea a două curente - romanic (sudic) și gotic (nord), care i-au determinat caracteristicile naționale În perioada analizată, stilul romanic a căpătat o preponderență accentuată pe măsură ce influența catolicismului în țară a crescut Dezvoltarea artei este patronată de stat, oferind sprijin de stat academiilor de artă Două curente principale, corespunzătoare componenței naționalității franceze, au apărut alternativ în istoria vieții spirituale franceze Ele pot fi desemnate ca nord-europene și sud-europene, ca naționale și clasice, ca curente galo-france și galo-romane În perioada gotică, Franța a dobândit dominație spirituală și artistică în Europa grație curentului galo-franc, iar mai târziu, în secolul al XVII-lea, după ce mișcarea Renașterii a triumfat în toată Europa, ea și-a recăpătat treptat starea, spirituală și artistică predominanţă în vaste zone ale Europei, graţie manifestărilor deja tot mai mari ale curentului galo-roman Prezența unui puternic fald romanic în rândul francezilor a făcut posibil un fel de dezvoltare națională și în această direcție Geniul galo-franc, „esprit Gaulois”, a făcut loc înclinației galo-romane către raționalitate, claritate, unitate, ordine și corectitudine Individul era subordonat absolutului și obligatoriului Roma a câștigat în toate domeniile Dacă sub Henric al IV-lea ( - ), cu ministrul său protestant Sully, Edictul de la Nantes a acordat drepturi civile susținătorilor reformelor, atunci deja sub Ludovic al XIII-lea ( - ) și marele său ministru, cardinalul Richelieu, curentul roman a predominat peste tot, iar sub Ludovic al XIV-lea ( - ), „Regele Soare”, Edictul de la Nantes a fost abrogat și autocrația restaurată Cu monarhia absolută („l’etat c’est moi”) s-a combinat doar biserica absolută, iar cu ambele doar un fel de artă absolută, predată și reglementată de academii pe baza antichității romane și a înaltului renaştere În Franța, academiile au devenit instituții de stat Academia Franceză, care servește vieții științifice și literare, a fost fondată în Academia de Pictură și Sculptură, fondată la Paris în , a fost completată în de o instituție filială a Academiei Franceze din Roma Academia de Arhitectură din Paris a fost înființată abia în Astfel, arta franceză a secolului al XVII-lea a devenit atât arta academică romană, cât și arta curții Despre istoria artei franceze în legătură cu cultura secolului al XVII-lea, există o lucrare generală oarecum superficială a lui Lacroix; o mai bună imagine de ansamblu asupra istoriei artei franceze în această perioadă a fost oferită de Lemonnier Lemonnier a subliniat deja acele curente subterane care nu au lipsit în epoca de dominare a principalului curent pseudo-clasic al „Marele Secol” al Franței Principalele surse ale acestor curente subterane au fost „geniul galic”, tendința realistă a epocii și mișcarea baroc din țările vecine Aceste curente subterane, însă, ies separat la suprafața artei franceze din această perioadă Arhitectura franceza Studiul artei franceze a construcțiilor își datorează succesul lucrărilor lui Berti, Choisy, Daviler, Detailier, Dussier, Gurlitt, Gilmar, Lance, Lechevalier-Chevignan, Rouyet și Darcel, dar mai ales Heinrich von Geimüller Deoarece și-a primit propria academie mai târziu decât alte arte, sa dezvoltat mai întâi parțial în spiritul înaltei Renașteri a lui Bramante și Palladio, parțial în spiritul efortului academic-clasic pentru antichitatea romană Orez Biserica Saint-Etienne de pe Munte din Paris Din fotografia lui Levy din Paris Ultimul descendent al stilului mixt al „Renașterii franceze” în timpurile moderne sunt clădiri individuale: fațada pitorească a primăriei din La Rochelle ( ), susținută de arcade semicirculare mai vechi, începute apoi în , încă cu înalte și ascuțite frontoane, cu o fereastră gotică s-a înălțat deasupra fațadei Saint-Étienne-du-Mont din Paris, precum și încă frumoasă, în ciuda coloanelor sale de trei ordine, partea frontală cu aspect medieval a Saint-Pierre din Auxerre cu un portal rustic rustic Moștenirea galo-francă este reprezentată de acoperișurile uneori reținute și înalte ale arhitecturii galo-romane din secolul al XVII-lea, care acum iau forma unor acoperișuri mansardate „tăiate” (numite după arhitectul Jules d'Hardouin-Mansart) și constând din o parte inferioară mai abruptă și partea superioară mai plată Impresia este Gallo-Frankish, dacă nu olandeză, produsă și de stilul caselor din cărămidă, căptușită cu piatră cioplită grosier, pe Piața Regală (acum Place des Vosges) și pe Piața Dauphin din Paris, care apoi a prins rădăcini mai ales în castele rurale În decorațiunile interioare ale palatelor franceze și în departamentul de încadrare a ferestrelor și ușilor, ca într-o zonă secundară și mai liberă, Geimüller distinge tipul de decor „bizar” („bizar”) de decorațiunile „baroc” Prin primul, el înseamnă o reelaborare ulterioară a formelor italiene de decor fin tăiate, elegante, uneori naturaliste, de Bramante și Raphael, inclusiv groteschi; iar sub „baroc” - acele decorațiuni mai masive, întinse, rulate sau ondulate, care arătau ca piele sau aluat, care au fost puse inițial în mișcare de Michelangelo, au fost dezvoltate în continuare în Țările de Jos și de acolo, sub formă de cartușe și bucle , au trecut în podoaba de fier, deci au fost transferate în Franța, unde au fost întotdeauna practicate cu un mare simț al proporției Tendința „bizar” („bizar”) apare deja în tocurile ușilor Hotelului Sully, începutul secolului al XVII-lea, înflorește în „Hotel d'Ormesson” (de Mayenne; ), învinge chiar și elementul de baroc în unele dintre ele Decorațiile mari de plafon ale lui Lebrun și culminează în cele din urmă cu multe dintre ornamentele lui Daniel Marot ( - ) publicate în fotografii de Jessen Aceste ornamente și cele asemănătoare lor ale lui Jean Beren cel Bătrân ( - ), care au introdus unghiuri drepte și întrerupte în mediul liniilor ondulate și răsucite, formează baza stilului lui Ludovic al XV-lea Motivele ornamentale ale uneia dintre sălile de întâlnire ale Palatului de Justiție din Rennes dau acum o idee despre transferul stilului lui Beren la decorarea arhitectonică a avioanelor Deși tendința baroc, cu formele sale groase și rotunjite, caracterizează stilul lui Ludovic al XIII-lea, ea rămâne în arta franceză a clădirii doar o latură și un curent subteran Atrage atenția deja în decorațiunile ușii laterale din Biserica Saint-Paul și Saint-Louis din Paris ( - ), se desfășoară pe fațada Bisericii Maria din Nevers și este deosebit de strălucitoare în „altarele și șeminee” a lui Barbet, gravată de Bosset ( ) Chiar și în timpurile austere de început ale lui Ludovic al XIV-lea, acest element baroc apare pe portalul primăriei din Toulon ( - ) de Puget și în diferite părți ale decorațiunilor mari de plafon din Lebrun A treia tendință laterală, numită real-rațional de către Geimüller, renunță, pe cât posibil, la formele separate romane antice sau moderne lăsate moștenire, dorind să se supună doar rațiunii și propriului impuls, dar niciodată să-l ducă la fel de consecvent ca tendința noastră similară modernă Cele mai bune exemple ale acestei direcții laterale sunt anexa exterioară a Bisericii Sf Maria de pe Rue Saint-Antoine și Porte Saint-Denis de pe bulevardele pariziene Ambele structuri au, fără îndoială, un caracter francez prin excelență Orez Porte Saint-Denis din Paris proiectat de François Blondel Din fotografia lui Levy din Paris Principala tendință clasică, romană antică și modernă, cu cupolele sale bisericești, care au intrat în uz abia din vremea lui Ludovic al XIII-lea, fațadele decorate cu coloane și semicoloane, care în cele din urmă au ajuns la un prim fast, a dominat pe parcursul întregului secol Ludovic al XIII-lea și al XIV-lea Cu toate acestea, aceste tendințe, principale și secundare, se regăsesc destul de des în diferite lucrări ale aceluiași maestru, astfel încât artiștii, deși rămân principalii purtători ai dezvoltării, sunt în același timp ei înșiși dependenți de el Arhitecții din epoca lui Ludovic al XIII-lea În epoca lui Ludovic al XIII-lea ( - ) în arhitectura franceză are loc o trecere de la motivele protestante la cele romane, mai bogate și mai complexe Lucrarea unui număr de arhitecți remarcabili aduce la viață tendințe separate: stilul iezuit, stilul Luvru Există și o influență puternică a barocului flamand Salomon de Brosse (născut între și , d ), marele arhitect francez, ale cărui lucrări au fost studiate în detaliu de Reid, reprezintă trecerea de la epoca lui Henric al IV-lea la epoca lui Ludovic al XIII-lea A fost nepotul celui mai mare, nepotul și elevul celui mai tânăr Jacques Androuet Ducerceau Întrucât era protestant, un personaj protestant a fost atribuit și clasicismului său puternic, dar simplu Printre lucrările sale s-a numărat celebrul „Templu” protestant, neconservat din Charenton, actualizat de el după incendiul din El a reprezentat o imitație conștientă a vechii bazilici a pieței romane, adică avea aspectul unei vaste clădiri dreptunghiulare, mobilată în interior cu galerii cu două etaje pe coloane, cu un sistem extrem de consistent emporov, adică el a fost fondatorul întregii arhitecturi bisericești protestante Cu toate acestea, cele mai bune lucrări supraviețuitoare ale lui Bross, un palat și o fațadă a bisericii din Paris, caracterizează suficient stilul său Palatul Luxemburg, început de Bross în , a fost construit de acesta pentru Marie de Medici, care a ales ca model pentru el Palatul Pitti din Florența, unde și-a petrecut tinerețea În plan și în corp, acest castel, cu cele patru anexe care înconjoară curtea și conectate prin intermediul a patru pavilioane de colț cu acoperiș înalt, este o clădire pur franceză Doar placarea a fost împrumutată de la Palazzo Pitti, dar nu din partea din față veche a acestui palat, ci din partea grădinii din Ammanati cu semi-coloane înconjurate de șiruri de brâuri rustice Clădirea dă impresia de noblețe și masivitate, dar nu pare deosebit de puternică sau maiestuoasă Fațada menționată a Saint-Gervais a fost realizată de Bross între - Trei ordine de coloane, unul deasupra celuilalt, apar aici în puritatea clasic romană Ambele etaje inferioare, cu patru perechi de coloane dorice și ionice așezate aproape de pereți, parcurg toată lungimea fațadei Etajul al treilea, cu două perechi de coloane corintice mai subțiri așezate mai departe de zid, este la fel de lat ca nava principală Mijlocul etajului inferior este închis de un fronton triunghiular clasic Etajul al doilea, care în sine deosebește această clădire de bisericile italiene, este încoronat cu un fronton arcuit plat Totul este ferm și clar legat unul cu celălalt În general, clădirea dă impresia de oarecare răceală și premeditare, dar în același timp de puritate și forță curajoasă Orez Salomon de Brosse Fațada bisericii Saint-Gervais din Paris Din fotografia lui Levy din Paris Dintre arhitecții care au înflorit în epoca lui Ludovic al XIII-lea, tocmai din cei mai tineri membri ai familiilor artistice Ducerceau și Methezo, ne interesează Jean I Androuet Ducerceau (la începutul anului , decedat mai târziu de ), constructor al amintitului Hotel Sully ; și mai tânărul Clement Metezo ( - ), creatorul unui singur naos, cu pilaștri corinteni, clădire longitudinală a Oratoriului din Paris Cu toate acestea, Jacques Lemercier și Francois Mansart merită o evaluare mai detaliată Jacques Lemercier (circa - ), format în Italia, a fost unul dintre cei mai prolifici și mai imaginativi arhitecți ai zilelor sale A fost arhitectul preferat din Richelieu, pentru care a construit în uriașul castel Richelieu din Poitou, distrus în timpul revoluției, iar în magnific, închis din păcate prin extinderi, Palais Cardinal, mai târziu Palais Royal, la Paris A fost și arhitectul lui Ludovic al XIII-lea, care în i-a încredințat continuarea construcției Luvru A continuat să construiască aripa de vest și partea de vest a aripii de nord conform schițelor lui Lesko, dar a adăugat pavilionul de mijloc vestic, faimosul Pavilion al Ceasului (Pavilion de l'Horloge), după propriul plan Pentru mulți iubitori de artă, acest pavilion pare a fi cea mai bună lucrare a arhitecturii franceze În orice caz, împreună cu aripile lui Lescaut, el reprezintă un adevărat „stil Luvru” Coloane corintice proeminente pereche împart ambele etaje inferioare, pilastrii despart mezaninul sub al doilea etaj superior, al cărui fronton dublu este susținut de cariatide zvelte pereche în fața acoperișului înalt cu cupolă Toate acestea se alătură cu succes stilului lui Lescaut, dar în coloanele pasajului Lemercier s-a orientat către formele mai puternice ale lui de Brosse Geimüller susține, spre deosebire de Perate, că Lemercier a construit vechiul castel al lui Ludovic al XIII-lea la Versailles, care a fost absorbit ulterior de giganticul castel al lui Ludovic al XIV-lea Curtea de marmură (Cour de marbre) păstrează o parte a fațadei sale, una dintre acele fațade de cărămidă cu borduri de zid care caracterizează stilul lui Ludovic al XIII-lea Lemercier a participat și la construcția de biserici Construcția bisericii clasice cu cupolă din Val-de-Grâce, începută de François Mansart, a continuat, după cearta lui Mansart cu autoritățile, până la înălțimea cornișei principale interioare; Biserica Oratoriului lui Clément Methezo, el a furnizat în felul său o absidă semicirculară și o clădire ovală cu cupolă deasupra corului De asemenea, a început să construiască un cruciform oarecum ghemuit cu o cupolă netedă, biserica Saint-Roch, dar a completat doar corul cu o capelă ovală, detașată a Mariei Știm deja că în aceste forme ovale, în sine, se reflectă curentul latent al barocului menționat mai sus Cea mai bună clădire de biserică a lui Lemercier a fost biserica clădirii universității Sorbona, pe care a ridicat-o în pentru Richelieu Biserica Sorbona ( ) nu este doar prima biserică cu cupolă cu adevărat grandioasă din Franța, dar se deosebește și de majoritatea surorilor italiene prin tăierea tuturor celor patru fațade Spațiul de sub cupolă este o cruce greacă cu ramuri scurte, care, însă, se învecinează cu corul cu capele laterale și o absidă semicirculară proeminentă la est, iar naosul longitudinal cu capele laterale la vest, astfel încât planul general al baza inferioară are forma unui dreptunghi Acest spațiu este împărțit de pilaștri corinteni Domul se ridică pe un tambur înalt cu ferestre Ridicarea abruptă a domului se realizează prin faptul că capul domului nu este construit din piatră, ci, așa cum se obișnuiește peste tot în Franța, este un cadru de lemn În fața braței nordice a crucii se află un vestibul clasic cu fronton sprijinit pe patru coloane Fațada de vest se mulțumește cu un singur fronton deasupra unui etaj superior mai îngust despărțit de pilaștri romani, în timp ce etajul inferior mai larg este împărțit de coloane corintice Turnurile de colț, răsărite pe aceeași fundație cu domul, sunt acoperite, ca și felinarul principal, cu „vârfuri în formă de clopot” Privită în ansamblu, clădirea se remarcă prin unitatea clasică, dar prin construcția sa bine gândită acționează mai mult asupra rațiunii noastre decât asupra sentimentului nostru de viață Mai talentat și independent decât Lemercier, Francois Mansart ( - ) În biserica Mariei de pe Rue Saint'Antoine ( - ), el a creat o structură mică în formă de cupolă foarte independentă, care seamănă extrem de puțin cu formele individuale ale arhitecturii antice în aspectul său, dar în interior este rotundă, cu opt pilaștri sub cupolă, si patrulatere, daca luam in calcul capelele de colt, pline de forme clasice Orez Francois Mansart Biserica Val-de-Grâce din Paris Din fotografia lui Levy din Paris Mansart a fost cel care a combinat, în general, cea mai strictă aderență la formele individuale clasice cu cea mai nobilă din propria înțelegere a stilului Știm deja că el a finalizat și proiectul bisericii Val-de-Grâce, început în După Lemercier, acesta a fost finalizat de Pierre Lemuet ( - ), autor de lucrări savante de arhitectură, cu ajutorul lui Gabriel Leduc (d ) și alții În termeni esențiali, se pare că proiectul lui Mansart a fost păstrat În fața spațiului central încoronat cu o cupolă puternică, se află un corp longitudinal mai semnificativ, disecat de pilaștri nobili corinteni sub bolți calme de cutie În spatele absidei semicirculare, însă, există o capelă independentă a Mariei Adiacent fațadei nobiliare se află un pronaos proeminent pe două perechi de coloane cu fronton de la primul etaj, bine situat sub frontonul de la etaj Fluxul ascuns al barocului se reflectă în puternicele volute spiralate care leagă etajul superior mai îngust cu cel mai larg inferior În general, și aici există impresia unui fel de renaștere târzie rece și veselă Mansart a fost adesea implicat în construcția de castele Pe fațada castelului din Blois, deasupra fundației, amintind de o cetate, și sub acoperișurile înalte, se întindeau două etaje ale aripii stângi construite de el în stilul unei înalte renașteri nobiliare Etajul inferior este împărțit de pilaștri dubli ionici, corinteni superiori Castelul său rural Maisons (Maisons) de lângă Saint-Germain-en-Laye (din ) este în special un miracol al vieții pline a Înaltei Renașteri franceze în epoca înfloririi depline a barocului: legătura dintre părțile sale individuale, de exemplu, este remarcabilă terasele proeminente ale aripilor laterale, cu natura, împărțirea ei prin acoperișuri individuale înalte și unificarea întregii clădiri prin pilaștri și coloane dorice și ionice de tip clasic Caracteristicile barocului se manifestă doar puțin aici, de exemplu, rupturi în liniile principale ale frontonului Stilul francez iezuit din acea vreme și reprezentanții săi Etienne Martelange ( - ), căruia i-au fost dedicate cărțile lui Charvet și Bouchot, și Francois Deran ( - ) combină parțial italian, parțial flamand, ca stilurile franceze ale Renașterea târzie a secolului al XVII-lea, dar mai grea și mai pompoasă Martelange, ale cărui numeroase colegii iezuite oferă conceptul actualul „Hospice de la Charité” din Lyon, deține stilul roman al timpului său cu o forță deosebită fără artă Deran, pe de altă parte, se înclină spre barocul flamand, așa cum arată fațada sa îngustă, înaltă, cu trei etaje, a lui Saint-Paul și Saint-Louis ( - ) și ornamentele cu rulouri și centuri de cartuș din interiorul acestei biserici Arhitecții din epoca lui Ludovic al XIV-lea În timpul domniei lui Ludovic al XIV-lea, arhitectura Franței capătă trăsăturile așa-numitului stil pseudo-clasic, întrucât arhitecții folosesc din ce în ce mai mult forme antice; unul dintre cele mai comune elemente este coloana corintică În această perioadă a fost efectuată principala lucrare de creare a celebrului complex de palat Versailles Mai maiestuoasă și magnifică, dar în același timp mai rece, arta construcțiilor franceză se dezvoltă în a doua jumătate a secolului sub Cardinalul Mazarin și Ludovic al XIV-lea, care în au concentrat guvernul în mâinile sale Cei mai buni arhitecți ai acestui timp, care ne interesează, care sunt Levo, Blondel, Perrault, d'Hardouin-Mansart, întâlnesc nu numai decoratori de pereți și tavane, precum maeștri precum Lebrun, pe care îi vom întâlni într-o serie de pictori , dar și maeștri care, indiferent de clădirile pe care le-au ridicat, la început au călcat pe urmele bătrânului Ducerso, ca gravori arhitecturali și ornamentali Le suntem datori pentru cunoștințele noastre despre multe structuri ruinate și pentru ideea noastră vie despre diferitele faze ale dezvoltării artei ornamentale Jean Marot (circa - ), care, împreună cu fiul său Daniel Marot ( - ), a gravat numeroase proiecte, a ridicat clădiri și motive decorative, aparține acestor gravori-arhitecți, apoi Jean Lepotre ( - ), care a finalizat mii de fișe artistice, modele pentru artizani în stilul semi-baroc francez mai auster, și fratele său Antoine Lepôtre ( - ), un arhitect care și-a câștigat faima pentru construirea Hotelului de Beauvais din Paris, adaptat inteligent unui unghiular teren, dar arătând o putere deosebită de invenție în proiectele sale ideale, în care curentul subteran al barocului înlocuiește destul de des curentul clasic superior Am menționat deja că Daniel Marot și Jean Veren ( - ) sunt precursorii rococo-ului Acum trebuie să trecem la marii arhitecți ai secolului Ludovic al XIV-lea enumerați mai sus Louis Le Vaux ( - ) a devenit faimos pentru construcția de palate private, în care a realizat un plan de bază mai oportun În castelul Vaux-le-Viscount de lângă Melun (din ), el, deși nu era primul, a abandonat vechiul plan francez cu patru pavilioane de colț în favoarea clădirii principale cu aripi laterale proeminente Nou în Franța a fost sala principală mare ovală de la etajul inferior, situată vizavi de holul pătrat de la mijloc, cu scări simple montate pe ambele părți ale holului de intrare, mai ales nedescris în Franța; mai puțin ciudat este aspectul clădirii cu fațade împărțite în trei ordine de lux, clasice, cu frontoane plate Principalul palat parizian din Stânga, Hotelul Lambert de Thorigny, orientat spre stradă pe latura sa îngustă, prin excepție, se remarcă printr-o încăpere excelentă pentru scări, sprijinită jos pe coloane dorice, sus pe coloane ionice, pe spate îngustă laterala curtii Leveaux a fost numit constructor al Luvru în Aici, împreună cu studentul său Francois Dorbay (d ), a construit părțile interioare ale curții principale patrulatere în spiritul lui Lescaut și Lemercier și, în spiritul timpului său, a conectat ambele etaje principale cu foișor prin maiestuosul ordin corintic până la toată înălțimea clădirii Pentru o clădire mai maiestuoasă a Luvru, principalul lucru pentru crearea demnă a fațadei principale de est, nimeni altul decât marele italian Lorenzo Bernini a fost invitat la Paris în Proiectul său grandios, dar rece, a disecat lungimea enormă a fațadei principale cu trei etaje, depășită în mod italian de o balustradă plată cu statui, două pervazuri de colț de patru ferestre și una de mijloc cu unsprezece ferestre, delimitau subsolul întregului faţadă, astfel împărţită în cinci părţi prin placare netedă, rugoasă din calcar, formând socluri pentru ambele etaje superioare şi leagă toate într-una singură prin intermediul unor semicoloane uriaşe corintice Proiectul lui Bernini a rămas însă neîmplinit, autorul fiind nevoit să se întoarcă în patria sa fără a-și termina afacerea Dimpotrivă, din , Levo, ca arhitect al lui Ludovic al XIV-lea, a lucrat la Versailles, unde, la cererea regelui, o nouă clădire magnifică, depășind toate castelele lumii în măreție și frumusețe, urma să-i acopere vechi, confortabil castel de vânătoare ca o mantie regală Treptat, sub conducerea lui Levo, au apărut noi aripi intermediare și curți Levo a elaborat și un proiect pentru o fațadă puternică de grădină, care amintește în multe privințe de fațada neterminată Bernini a Luvru Din clădirea principală cu unsprezece ferestre, împinsă înapoi, ies în față două aripi de colț cu șapte ferestre, conectate cu podeaua inferioară, rustică, prin arcade rustice, deasupra cărora se întinde o terasă deschisă în fața ferestrelor clădirii late din mijloc de la prima podea Etajul principal, decorat deasupra ferestrelor dreptunghiulare înalte cu plăci în relief alungite, este disecat de puternice coloane și semicoloane ionice Deasupra cornișei principale se înalță o altă mansardă cu deschideri de ferestre aproape pătrate, iar deasupra ei se întinde, în fața acoperișului plat italian, balustrada de încoronare cu statui În această formă, fațada Levo este încă în desenele din În domeniul arhitecturii bisericești, Levo a condus din construcția bisericii Saint-Sulpice din Paris, a cărei finalizare aparține unei epoci ulterioare și din a interpretat din nou împreună cu elevul său Dorbe, aproape în stil baroc, Colegiul celor Patru Națiuni cu biserica sa cu cupolă ovală, actualul Institut al Franței (Institut de France) Direcția clasică strictă s-a intensificat în Levo abia de-a lungul anilor Și-a primit triumful solemn în fațada rece pompoasă a Palatului Versailles Dintre adepții lui Levo, Francois Blondel ( - ), care a fost numit membru în și director al noii academii de arhitectură în , era renumit în special pentru porțile Saint-Denis, care aminteau de un arc de triumf, mobilate la pasajul mijlociu pe pereții laterali cu piramide abrupte cu decorațiuni în relief, cu cornișe și profile în stil antic, dar fără coloane și pilaștri Vom auzi despre participarea lui Blondel la construirea arsenalului din Berlin În cartea sa despre arhitectură, el se declară deja un adversar conștient al risipitului baroc Borromini Cel mai pur clasic a fost Claude Perrault ( - ), un medic și arhitect care a câștigat concursul pentru fațada de est a Luvru Așezarea fațadei lui Perrault a avut loc în , iar în a fost finalizată Fațada este disecată de două corniche de colț și o pervaz din mijloc acoperită cu un fronton triunghiular plat Bernini a împrumutat ideea de a amenaja subsolul sub forma unui soclu și de a lega întreaga clădire superioară de ordinul corintian maiestuos Fiecare dintre cele trei margini poartă patru perechi de coloane sau pilaștri Între corniche sau risaliți, în fața ambelor anexe deplasate înapoi, se află șase perechi de coloane duble, iar împreună cu coloanele de colț sunt atât de departe de pereți încât formează o adevărată colonadă în fața lor Prin urmare, se vorbește despre „colonadele” lui Perrault Potrivit lui Geimüller, această fațadă cu coloane este singura lucrare de arhitectură din Paris, după fațada cu turnurile Notre Dame, care impresionează vizitatorul din Italia cu impresia a ceva monumental și maiestuos în cel mai înalt sens al cuvântului Îi admirăm și fastul mândru, dar bineînțeles că nu ne atinge și nici nu ne entuziasmează Perrault a asigurat latura de sud a Luvru, cu vedere la Sena, o colonadă asemănătoare, dar adiacentă, iar pentru aceasta a ridicat podul lui Lescot pe două laturi, transformându-l într-un etaj complet, astfel încât doar aripa din spate a întregii clădiri păstrează încă stilul clasic vechi, și nu stilul pseudo-clasic al Luvru Orez Fațada cu colonade ale Luvru din Paris de Claude Perrault Din fotografia lui Levy din Paris Jules d'Hardouin Mansart ( - ), strănepotul lui François Mansart, este ultimul dintre marii arhitecți francezi ai secolului al XVII-lea Ginerele său Robert de Cotte ( - ), care a lucrat adesea cu el ca student și asistent, ca figură independentă în domeniul său, aparține deja următoarei timpi și stil Jules d'Hardouin-Mansart este încă un pseudo-clasic, deși în decorul său, realizat în colaborare cu Le Brun, a înmuiat severitatea stilului său și Blondel în favoarea unui zbor mai liber al fanteziei, iar în lucrările sale cele mai intime el a încercat să îmbine eleganța franceză cu patosul pseudoclasic În arhitectura hotelurilor private, pe care nu le putem enumera aici, a ținut cont de dorința epocii pentru o distribuție și aranjare mai convenabilă a camerelor De aici rezultă amplasarea oglinzilor peste șemineuri, înlocuirea tapetului cu panouri în încăperile mici „Acoperișuri mansardate” tunse, cu lucarne proeminente, și-au luat numele de la el, deși nu le-a inventat Orez Sala militară de la Versailles de Jules d'Hardouin Mansart Din fotografia lui Levy din Paris Prima lucrare majoră a lui Mansart, castelul pierdut din Clagny de lângă Versailles ( - ), casa elegantă a contesei de Montespan, a fost un pavilion în formă de potcoavă Castelul de plăcere din Marley, care i-a urmat, a fost o mică casă de țară care a ocolit spațiul cu cupolă din mijloc pe modelul vilei Rotonda a lui Palladio Extinderile sale în interiorul și în afara Palatului Versailles au continuat până în , când curtea s-a mutat la Versailles Unele din anexele de pe latura asimetrică a palatului, cu vedere la curte și la oraș, le-a acoperit cu acoperișuri înalte Nu a extins fațada grădinii lui Levo, așa cum se susținea, ci a transformat-o complet în sensul unei impresii generale, închizând terasa lată din mijloc, în fața clădirii principale în retragere, cu celebra galerie de oglinzi, cu o lungime de șaptesprezece ferestre, decorat de Le Brun Fațada a fost astfel îndreptată, iar ferestrele sale dreptunghiulare înalte, după îndepărtarea plăcilor de relief de deasupra lor, au fost transformate în ferestre semicirculare, arcuite În interiorul palatului, unele săli, precum Sala Militară, Sala Păcii și sala cu „ochiul taurului”, numită așa pentru fereastra ovală lată de pe latura îngustă, au fost decorate după desenele lui Garduin cu multicolore piloni de marmură, încadrați de pilaștri sau semicoloane cu aurire luxoasă, în grădină a construit „colonada” ionică și zidul rustic toscan al serei Din , a urmat palatul de grădină Grand Trianon de la Versailles, o clădire cu un etaj, cu tavane plate, coloane duble și balustrade, cu camere de ceremonie și de locuit pentru rezidență temporară Orez Capela palatului de la Versailles de Jules d'Hardouin Mansart Din fotografia lui Levy din Paris La Paris, Jules d'Hardouin-Mansart a contribuit în mod semnificativ ( - ) la dezvoltarea artei moderne de a organiza orașe prin așezarea unor piețe mari înconjurate de case de dimensiuni adecvate, cum ar fi rotunda Place des Victoires (Place des Victoires) și locul dreptunghiular Ludovic cel Mare (acum Vendôme) El este el însuși în construcția de biserici Versailles Notre-Dame ( - ) formează o cruce latină cu o cupolă simplă peste crucea din mijloc și pilaștri dorici în fața arcadelor navei longitudinale Mai ciudată este capela palatului său din Versailles (din ), deoarece partea frontală a acesteia se îmbină cu fațada palatului, iar numai laturile longitudinale și corul continuă liber în interiorul curții palatului Cu două etaje, ca toate palatele antice și capelele orașului, este înconjurat din toate părțile în interior, la etajul inferior - arcade pe stâlpi, iar în cel înalt superior - o galerie de empori cu coloane clasice corintice, canelate, purtând un antablament drept Cea mai bună clădire bisericească a acestui maestru este Catedrala Invalizilor din Paris, a cărei cupolă înaltă ( - ) a devenit un semn al Parisului: o clădire centrală concepută proporțional, cu un felinar cilindric înalt, cu două etaje, pe un pătrat cu două etaje clădire și o cupolă zveltă, triplă, din lemn în părțile superioare, această clădire are risalituri mijlocii ușor proeminente încoronate cu frontoane Interiorul formează un cerc corintic cu opt coloane cu patru ramuri ale crucii și patru capele de colț în spațiul cu cupolă din mijloc La exterior, etajul inferior este decorat cu dorici, pilaștri corinteni superiori Portalul de coloană proeminentă al fațadei principale este încununat cu un fronton triunghiular plat doar la etajul superior Gâtul dintre cupolă și felinarul de aer sporește impresia de grație inerentă acestei unice și dezvoltată în mod excepțional în înălțime, o lucrare magistrală a arhitecturii clasice franceze la începutul secolului Orez Jules d'Hardouin Mansart Biserica Invalizilor din Paris Din fotografia lui Levy din Paris Nu ne putem despărți de arhitectura franceză a acestei epoci fără a arunca o privire asupra artei grădinii care este indisolubil legată de ea Ceea ce au realizat francezii din această epocă, în legătură cu arhitectura italiană a vilelor și construcția olandeză a canalelor, adaptarea independentă a rezultatelor lor la terenurile lor și planurile extinse de palat, rămâne până astăzi stilizarea arhitectonică a peisajului care înconjoară marile dimensiuni palate Este de mult recunoscut faptul că clădirile monumentale mari au nevoie de astfel de grădini stilizate, cu terasele și scările lor, bazinele de apă și fântânile, paturile de covoare, aleile și plantațiile de copaci nivelate și tăiate geometric regulate, pentru a apărea în toată splendoarea arhitecturii lor Doar treptat, pe măsură ce te îndepărtezi de castel, liniile regulate ale unor astfel de grădini se transformă în libertatea peisajului natural La mijlocul secolului, artistul-grădinar al lui Ludovic al XIII-lea Claude Mollet a scris despre arta sa Primele etape ale dezvoltării acestei arte sunt reprezentate de grădina Palatului Luxemburg din Paris, la a cărei așezare a luat parte însuși Salomon de Brosse În a doua jumătate a secolului, André Le Nôtre ( - ) a adus această nouă artă la perfecțiune, mai întâi în grădinile castelului Vaux-le-Viscount, apoi mai ales în grădinile din Versailles vastitatea palatelor franceze din această epocă, parțial datorată și cerută de grădinile lor, a fost percepută de toată Europa ca demnă de atenție și imitație, iar impresia generală făcută de lucrările de arhitectură franceză din secolul al XVII-lea este de neconceput fără grădinile lor Arhitectura franceză a acestui secol îi lipsește căldura interioară și plinătatea vieții independente, dar cu toate acestea a captivat cercuri largi tocmai cu splendoarea sa clară, rațională Sculptură franceză din secolul al XVII-lea Privire de ansamblu asupra dezvoltării sculpturii franceze Ca și arhitectura, sculptura franceză în această perioadă a fost influențată de tendințele Renașterii italiene (în primul rând florentine), antichității romane și, de asemenea, arta olandeză Sub Ludovic al XIII-lea, caracteristicile naționale (galo-france) încep să fie afișate mai clar în statui și monumente Sculptura franceză și arhitectura franceză s-au dezvoltat în secolul al XVII-lea în general în aceleași moduri Antichitatea romană și înalta renaștere florentină au fost vedetele călăuzitoare ale sculpturii franceze în această perioadă Alături de ei se simt și influențe olandeze Totuși, ici și colo, și mai ales în portretul sculptural, s-a manifestat un puternic impuls național-francez, exprimat parțial în percepția directă a naturii, parțial în căutarea clarității raționale, parțial în eleganța național-franceză Influențele italiene și olandeze s-au dezvoltat cot la cot în Franța la începutul secolului sub influența lui Giovanni da Bologna din Douai și a elevului său Pierre Francheville (Francaville) din Cambrai Henric al IV-lea a chemat Francheville în la Paris Terminat de el și de alții, distrus în timpul revoluției, monumentul ecvestru lui Henric al IV-lea de către Giovanni da Bologna a fost deschis abia în pe Pontul Neuf din Paris Cei patru sclavi din alamă din Francheville de pe soclul acestui monument și David prin opera sa sunt păstrați la Luvru Aceste lucrări sunt imprimate cu un stil rece conceput pentru efect extern Primii reprezentanți ai „întoarcerii la natură sub Ludovic al XIII-lea” Gonz (lucrările sale merită atenție chiar și după lucrările lui Lemonnier, Jal, Dussier și articolele din „Archive de l’art francais”) îi numesc pe Bartholome (Barthélemy) Prieur și bătrânul Pierre Biard, cunoscut de noi într-un număr de maeștri ai secolului al XVI-lea Dar deja în secolul al XVII-lea, Michel Bourdain (circa - ) și-a desfășurat întreaga forță a activității sale, a cărei artă brută, naturală, oarecum demodată se află în portretele sale funerare, de exemplu, Diane de Poitiers pe mormântul ei de la Anes la Versailles şi Marele Prior Amador de la Porte din Luvru O altă serie de sculptori francezi din prima jumătate a secolului, formați în Italia, nu au putut, desigur, să renunțe la modelele italiene în lucrările lor ideale ale stilului general acceptat, dar, pe de altă parte, au trasat începuturile artei native sănătoase în pietre funerare și busturi portrete Printre ei s-a numărat și Simon Gillen (circa - ), la întoarcerea sa din Italia, parcă și-ar fi amintit de naționalitatea sa; s-a bucurat de o influență considerabilă ca șef al școlii, iar în a fost unul dintre fondatorii academiei de pictură și sculptură Din lucrarea sa principală, monumentul lui Ludovic al XIII-lea și Ana al Austriei, ridicat la Paris în pe Pont-au-Change, a supraviețuit în Luvru este plin de vitalitate, într-un stil larg concepute statui de bronz de mărimea regelui, a reginei și a fiului lor, Ludovic al XIV-lea, prezentate în cizme mari, precum și un relief de piatră manierat înfățișând un captiv în lanțuri Rivalul lui Gillen Jacques Sarrazin ( - ), unul dintre cei doisprezece fondatori ai academiei și un renumit șef al școlii, le aparține, deși el (poate tocmai pentru că era chiar mai puternic decât Gillen) a exprimat laturile exterioare și teatrale ale natura franceza Adevărat, grupul său de copii cu capră ( ) din Muzeul de Istorie Naturală din Paris este extrem de simplu și natural, dar deja cariatidele sale din Pavilionul Ceasului Lemercier din Luvru sunt decorative în exterior Exagerat și gol în splendoarea sa nouă pare să fie monumentul lui lui Condé ( ), acum în Chantilly, ca o tranziție la marile monumente funerare din secolul Ludovic al XIV-lea S-a dovedit, totuși, un bun portretist în figura sa dată în mișcare, foarte asemănătoare cu mormântul de marmură a cardinalului de Berulle, îngenuncheat în fața pupitrului, păstrat acum în capela Colegiului de Juilli Orez Statuia de bronz a Annei din Austria de Simon Gillen la Paris De fotografii de A Girodon la Paris Frații François și Michel Angier din Eu în Normandia ne introduc perfect în epoca lui Ludovic al XIV-lea Ambii au fost elevi ai lui Gillen François Angier ( - ) au realizat în principal pietre funerare Monumentul său pentru Jacques Auguste de Thou (Tu) a fost parțial restaurat la Luvru Pe structura, susținută de cariatide, în interiorul căreia se află un sicriu de marmură decorat cu reliefuri din bronz, sunt îngenuncheate figuri de marmură ale lui de Thou și ale ambelor soții, iar Marie de Barbancon este atribuită lui Prieur Francois Angier nu a creat lucrări mai vii și mai nobile decât figurile lui de Tu și celeilalte soții ale lui Dintre restul pietrelor funerare ale sale adunate la Luvru, cel mai bun este monumentul ducilor de Longueville Relieful cu bătălia de pe soclu impresionează prin clasicismul său simplu Michel Angier ( - ) a fost versatil, mai prolific și mai priceput decât fratele său A devenit celebru pentru lucrările sale decorative în castelul Vaux-le-Vicomte și în camerele Annei de Austria din Luvru Moale și plăcut în ansamblu, palid în figuri individuale, alegoriile sale feminine în segmente bombate și peste arcadele clădirii longitudinale a bisericii Val-de-Grâce ( - ), unde baldachinul altarului concurează cu baldachinul Catedrala Sf Petru la Roma Cele mai cunoscute sunt statuile sale de pe porțile Blondel din Saint-Denis Imaginile luxoase ale trofeelor cu figuri alegorice a patru piramide lângă pereții acestor porți se disting prin puterea și frumusețea lor de execuție; ambele reliefuri mari și largi deasupra arcului principal, reprezentând trecerea Rinului și cucerirea Maastricht-ului, sunt dispuse expresiv și liber Mai dezinvolt este Michel Angier în statuia sa de marmură a lui Amphitrite din Luvru, care amintește de Venus, în al cărei farmec grațios este atât de perfect exprimat geniul francez Gilles Guerin ( - ) a fost, de asemenea, mai mult sau mai puțin prins în curentul subteran realist al secolului Ludovic al XIII-lea Cel mai faimos este grupul său naiv și în același timp patetic, comandat de orașul Paris, acum în Chantilly, tânărul Ludovic al XIV-lea, punându-și piciorul drept pe gâtul unei siluete prostrate, personificând Fronda Ludovic al XIV-lea apare aici, ca în aproape toate imaginile ulterioare, într-un costum ciudat, ridicol al unui împărat roman și într-o perucă cu bucle lungi Filonul galo-franc al secolului se remarcă cel mai clar, desigur, în rândul sculptorilor, cunoscuți în principal ca medaliați Ei sunt conduși de Guillaume Dupré din Sissonne ( - ) Ca sculptor de statui, probabil că a realizat statuia fină din bronz a lui Henric al IV-lea în Castelul din Torino, iar bustul vibrant din al lui Dominique de Vic din Luvru este probabil al lui Ca medaliat, a realizat multe medalii, dintre care sunt cunoscute peste Profilurile portretelor din față sunt ascuțite, definite și expresive, alegoriile de pe revers sunt într-un design solid, clar și în același timp blând Medalia lui Dupre cu Henric al IV-lea pe avers și Gabrielli d'Estre pe spate poartă data Pierre Jeannin și Marie Medici sunt cunoscute în Münzkabinet din Viena, Brular de Sillerie la Luvru După cum Dupré conduce de la Henric al IV-lea la Ludovic al XIII-lea, tot așa cel mai mare succesor al său, Jean Varin de Luttich (circa - ; Courageot a scris despre el), duce de la Ludovic al XIII-lea la Ludovic al XIV-lea Lucrările sale sculpturale mari, cum ar fi bustul din bronz extrem de natural al lui Ludovic al XIII-lea din Luvru, statuia așezată din marmură și bustul din marmură al lui Ludovic al XIV-lea din Versailles, dau în evidență originea flamandă a maestrului cu adevărul lor puternic asupra vieții și execuția atentă Medaliile sale îl arată însă ca un adevărat francez Richelieu lui , Mazarin , Ana de Austria cu micul Ludovic al XIV-lea sunt demni de Dupre De atunci, arta medaliei a rămas o glorie specială a Franței Sculptori majori ai epocii lui Ludovic al XIV-lea Întărirea și centralizarea statului sub Ludovic al XIV-lea a dus la creșterea patronajului artei de la curte În această perioadă, sculptura s-a dezvoltat rapid, o serie de sculptori importanți s-au remarcat, lăsând multe lucrări celebre Contribuie și unii meșteri olandezi care s-au stabilit și au lucrat în Franța Sub Ludovic al XIV-lea, toată arta franceză, chiar mai mult decât sub predecesorul său, se învârtea în jurul regelui, al curții și al angajamentelor lor La Versailles a fost necesar nu doar să se împodobească palatul cu numeroase sculpturi decorative, ci și să se populeze vastele întinderi ale giganticului parc cu hoarde de statui și grupuri, și pe Charles Lebrun, pe care îl vom cunoaște mai bine doar în seria de pictori, a fost sufletul tuturor acestor întreprinderi Adesea chiar și desenele statuilor i-au aparținut Cele mai independente sarcini artistice au fost prezentate în reprezentarea monumentelor regale în piețele orașului, în busturi portrete pentru decorarea interioară a palatelor și în pietre funerare magnifice ale nobilimii în biserici Curentul subteran galo-francesc pătrunde acum complet în adâncurile curentului dominant galo-roman, și nu numai în domeniul portretului sculptural, ci și în domeniul plasticului în general, și am dori să subliniem galoul în galo- roman si in aceasta zona Întregul depozit de splendoare și patos era acum exprimat în sculptura franceză doar în detaliile unei ținute magnifice sau, parcă, în hainele de baroc pompos împrăștiate de vânt; dar cu toate acestea, prin clasicismul cel mai prim și rece al sculptorilor francezi, o oarecare claritate calmă, o caracterizare ascuțită și farmecul unei îndoituri, ca proprietăți franceze autentice, răzbate constant În acele vremuri, un sculptor care nu fusese la Roma nu era considerat un artist complet în același mod în Franța Cel mai vechi dintre principalii maeștri ai secolului Ludovic al XIV-lea este Francois Girardon din Troyes ( - ), elev al lui Francois Angier; s-a întors de la Roma în , iar din a devenit membru al academiei Statuia sa ecvestră a lui Ludovic al XIV-lea din locul Ludovic cel Mare (Vandome) nu a supraviețuit Proiectul, situat în Luvru, arată că ea și-a propus să transmită postura importantă a regelui Busturile de marmură ale operei lui Girardon Louis XIV și ale soției sale din Muzeul Troyes sunt maiestuoase și inaccesibile Dintre lucrările de la Versailles, cele mai cunoscute sunt grupul patetic, dar rece, Răpirea lui Proserpina ( ) din crâng de colonade și fermecătorul, plin de viață, relieful de plumb aurit, cu nimfe de scăldat la fântâna piramidelor Conform proiectelor lui Lebrun, Girardon a lucrat în Galeria Apollo din Luvru și în Galeria Oglinzilor din Versailles Chiar și designul ilustrului său magnific monument al lui Richelieu la Sorbona ( ) a fost probabil întocmit de Le Brun Un om de stat în vârstă, o figură fidelă naturii, totuși pe moarte cu gesturi retorice, se sprijină pe canapea în brațele „Religiei” care îl susține, în timp ce „Știința” plânge la picioarele lui, pe soclul monumentului Concepută mai mult pictorial decât plastic, acest grup este executat cu cea mai mare perfecțiune tehnică Orez Monumentul lui Richelieu la Sorbona de Francois Girardon Bazat pe o fotografie de A Giraudon la Paris Dintre ceilalți maeștri care au împodobit parcul Versailles, romanul Jean Baptiste Tuby ( - ), parizienii Jean Raon ( - ) și Etienne le Ongre ( - ) aparțin celor mai pricepuți Bătrânul Pierre Legros din Chartres ( - ) a participat și el la lucrări decorative la Paris și Versailles, în timp ce fiul său, tânărul Pierre Legros ( - ), a fost unul dintre acei maeștri francezi care au rămas la Roma și au devenit italieni sub influența lui Bernini Dintre sculptorii olandezi care au devenit francezi, pe lângă belgianul Gerard van Opstal ( - ), rector al Academiei din Paris ( ), angajatul lui Sarrazin la Pavilionul de Ceasuri din Luvru, rivalul lui Girardon în grădinile Versailles, olandezul Martin van Bogaert ar trebui să fie numit în primul rând ( - ), admis la academie în sub numele de Martin Desjardins Din statuia sa a lui Ludovic al XIV-lea de pe Place de la Victoire din Paris, doar sculpturile elegante ale soclului au supraviețuit la Luvru, unde se află și cea mai puternică lucrare a sa: bustul care suflă viața artistului Mignard Astfel, și aici întâlnim relațiile reciproce ale artei franceze cu olandezii și italienii Cel mai talentat dintre elevii lui Girardon a fost parizianul Robert le Lorrain ( - ), care în a devenit șef al academiei L-a ajutat pe Girardon în lucrarea sa la monumentul lui Richelieu; a lucrat la Marly, la Saverne și Versailles: maestru independent, plin de inspirație și foc, el se află în principal într-un relief magnific de marmură care îi înfățișează pe cei patru cai ai zeului soarelui la o groapă de apă, deasupra intrării în grajduri Hotel de Rogan (acum Tipografia Națională) din Paris Un cal bea dintr-o coajă mare, pe care i-o dă însuși zeul soarelui, iar ceilalți trei se entuziasmează foarte tare, ținuți cu greu de șofer Totul este plin de viață, totul este plin de cea mai puternică și fascinantă mișcare în această operă magistrală a lui Lorrain, care aparține, totuși, deja secolului al XVIII-lea Cel mai bun maestru parizian, alături de Girardon, a fost Antoine Coisevo ( - ), chiar mai versatil și mai prolific decât primul, care a reușit să îmbine simțul independent al naturii și chic-ul francez cu o direcție generală pseudo-clasică Biograful său Juin are trei sute de lucrări ale acestui maestru Printre cele mai frumoase lucrări decorative ale sale la Versailles se numără de grupuri de copii din stuc și coroane magnifice cu trofee în Galeria Oglinzilor, precum și un relief din stuc din Sala Militară, cu Ludovic al XIV-lea călare galopând spre inamici Caii lui înaripați, într-o mișcare îndrăzneață, așezați în grădina Tuileries, sunt luați de la Marly: unul poartă zeița gloriei, celălalt Mercur, mesagerul zeilor Luvru găzduiește lucrările sale excelente, o nimfă cu o cochilie și un păstor cu un flaut, în care limbajul convențional al formelor este încă impregnat de viața personală, iar apoi puternicul zeu al Ronului, care inspiră și el o viață ciudată, și statuia Mariei Adelaide de Savoia, înfățișată ca o Diana ușor îmbrăcată care se plimbă cu câinele ei Dintre busturile portrete, executate puternic și clar, cu toată pompozitatea perucilor cu păr lung, la Luvru se află un bust de bronz al marelui Condé, busturi de marmură ale lui Le Brun, Bossuet, pictorului Mignard și ale lui, și marmură La Versailles se află busturile amintitei Marie Adelaide, ale ministrului de finanțe Colbert și ale arhitectului Robert de Cott Statuia sa mândră, ascuțită, a lui Ludovic al XIV-lea, ridicată în în curtea Primăriei Parisului, împodobește acum curtea principală a Muzeului Carnavalet O statuie de marmură mai înmuiată a lui Ludovic al XIV-lea îngenuncheat, preluată din monumentul lui Ludovic al XIII-lea pe care l-a ridicat, împodobește corurile Notre Dame din Paris Orez Bustul pictorului Mignard de Antoine Coisevo, în Luvru Bazat pe o fotografie de A Giraudon la Paris Una dintre cele mai vechi pietre funerare mari, reprezentând epoca lui Ludovic al XIV-lea și Ludovic al XV-lea, este monumentul Luvru lui Mazarin, executat în de Coisevo în marmură alb-negru cu adaosuri de bronz Pe sarcofag (gol) îngenunchează o figură de marmură a lui Mazarin cu trăsături complezente și expresive În spatele ei, un înger ține un buchet de vergele al crainicului roman - un simbol al puterii sale Pe soclu stau figuri alegorice reci ale virtuților Conceput inițial de Coisevo, un monument al lui Colbert cu figura principală a acestui om de stat în genunchi se află în biserica Saint-Eustache din Paris Dar monumentul său de marmură către marchizul Vaubren și soția sa ( ) în capela palatului din Serran (Maine-et-Loire) este deosebit de jalnic Comandantul muribund se lasă pe spate, iar soția lui îl privește îngrijorată în ochi, ștergându-și lacrimile cu mâna dreaptă Relieful de pe soclu, cu trecerea Rinului la Altenheim, este realizat din plumb aurit Orez Monumentul lui Mazarin de Antoine Coisevo, în Luvru După fotografie A Girodona la Paris În limitele stilului epocii sale, care nu a atins niciodată o simplitate totală, Coisevot a lăsat în orice caz ceva semnificativ, impregnat de spirit francez Principalii elevi ai lui Coisevo, nepoții săi Nicola și Guillaume Coustou din Lyon, au tradus stilul său, ca și al lui Lorrain Girardon, într-o manieră mai lejeră și mai plăcută din secolul al XVIII-lea Nicola Custu ( - ), care a petrecut trei ani la Roma, a lucrat la Luvru, Versailles și Marly cu Cuasevo Cunoscut pentru friza lui fermecătoare cu un grup de copii care se joacă Sala Versailles cu o fereastră rotundă Pe „Voeux de Louis XIII” din biserica Notre Dame, a interpretat grupul Răstignirea Magnificul grup mare de „Rhone” și „Sone” din Versailles, care acum se află în Grădina Tuileries, și statuia de marmură alungită, slabă și oarecum plictisitoare a lui Iulius Caesar din Luvru sunt cele mai bune lucrări ale sale Orez Îmblanzitor de cai pe Place de la Concorde din Paris de Guillaume Kustu Sr Din fotografia lui Levy din Paris Fratele lui Nicola, Guillaume Custoux cel Bătrân ( - ), a fost în general un maestru și mai semnificativ Adevărat, pietrele sale funerare mari, precum cardinalul Dubois din Saint-Roch din Paris, sunt doar imitații ale unor lucrări similare ale profesorului său Dar îmblânzitorii săi de cai din Marly, care acum stau la intrarea în Champs Elysees, depășesc toate exemplele vechi și noi în armonie nobilă a formelor și libertatea de mișcare, precum și imaginea lui în relief a trecerii Rinului în pridvorul capelei palatului de Versailles dezvăluie deja în rafinamentul său moale, neted stilul secolului al XVIII-lea, care aparține Cu toate acestea, Gonz face referire la acești maeștri la numărul de artiști ai „Epocii Mari” Pictura franceză a secolului al XVII-lea Opera lui Pierre Puget Pierre Puget a fost un reprezentant marcant al artei din sudul Franței, unde în secolul al XVII-lea exista un centru cultural al țării, comparabil ca importanță cu Parisul Apropierea de Italia și câțiva ani de viață în Florența, Roma și Genova au avut o influență puternică asupra operei lui Puget Cu toate acestea, lucrările sale reprezintă o tendință separată, originală, în înaltul baroc italian În afara acestei școli pariziene se află Pierre Puget ( - ), puternicul maestru al Marsiliei, fără de care sculptura franceză din secolul al XVII-lea ar fi fost lipsită de cele mai puternice lucrări ale sale Lagrange i-a dedicat o carte lungă Provenit dintr-o familie de tâmplari de corabie, în copilărie și-a testat abilitățile de pictor și sculptor în sculptură și colorare bogate, care apoi a decorat prova și pupa navelor Un studiu exhaustiv al artei sale navei îi aparține lui Okya La douăzeci de ani a plecat la Florența, unde a studiat pictura Dar o a doua călătorie în Italia, în , l-a adus la Roma, unde, sub influența lui Bernini și a antichităților, s-a dezvoltat în sculptor Ca francez din sud, era înclinat prin fire spre Italia În domeniul sculpturii franceze, ar putea fi numit un reprezentant al înaltului baroc italian în spiritul lui Bernini, dacă temperamentul său arzător nu l-ar încuraja, evitând orice imitație, să-și urmeze propriile căi, paralele cu cele ale lui Bernini Posedând o dorință nestăpânită și puternică pentru natură, el, cu limbajul său puternic și vital al formelor, s-a străduit independent pentru întruchiparea plastică a puterii pasiunii Ca sculptor, a devenit celebru mai ales pentru atletismul său, plin de mișcare pasională, cu o mină de suferință aplecată sub greutatea atlanților, susținând balconul portalului Primăriei Toulon Cochiliile de herm bogat decorate din care ies aceste figuri de jumătate de lungime sunt complet în stil baroc Dar aceste statui nu pot fi comparate cu sclavii lui Michelangelo Pentru aceasta le lipsește simțul stilului cu care i-a înzestrat atât de subiectiv marele florentin Comenzile livrate lui Puget datorită atlanților din Toulon sunt evidențiate de lucrări precum Hercule în lupta împotriva hidrei, efectuate pentru Palatul Vaudreuil, și aflate acum în Muzeul Rouen și remarcate prin forță brută „Hercule Galic” la Luvru În jurul anului , Puget s-a stabilit la Genova, unde, pe lângă câteva grupuri de marmură moale, pitorească, religioasă ale „Imaculata Zămislire a Mariei” din Albergo de' Poveri și Madona din oratoriul San Filippo Neri, și-a desăvârșit măiestria caracteristică lucrări în Santa Maria da Carignano ( - ): executate în mod natural de Sf Sebastian, legat de un copac și căzut pe moarte, și-a întors privirea visător către cerul Sf Ambrozie, în haine grele, agitate, dar cu o întoarcere a corpului în spiritul barocului Puget dezvăluie în aceste lucrări o asemenea pricepere de a lucra marmura cu dalta, pe care la acea vreme doar Bernini o poseda După îl găsim din nou pe Puget ca sculptor de nave în Arsenalul de la Toulon, dar în Colbert i-a comandat două sculpturi de marmură pentru Versailles, pe care se bazează faima sa mondială Ambele aparțin acum la Luvru O imagine uriașă a sportivului Milo din Croton, rupt în bucăți de o fiară sălbatică, în timp ce încerca să despice cu mâinile un ciot de copac și a fost strâns de o crăpătură în ciot Cu mâna dreaptă, încearcă în zadar să lupte cu leul, care, năvălind din spate, s-a agățat deja de el Corpul puternic al luptătorului flexează și încordează fiecare mușchi de la dubla tortură Un cap, cu o față distorsionată de durere, sub un cuplu de cap de Laookon Totuși, în statuie nu există spiritualizare, ci doar o luptă zadarnică a unui imens, condamnat de o soartă diabolică la neputința puterii trupești, exprimată în așa fel încât să provoace groază și compasiune Orez Milo din Croton Grup de marmură al lui Pierre Puget la Luvru Bazat pe o fotografie de A Giraudon la Paris A doua statuie este celebrul înalt relief cu un episod clasic Diogene, în fața butoiului său, îi cere lui Alexandru, care s-a apropiat de el pe un cal cu un mare alai, să se țină departe de soare Viața plină de viață, exprimată în mod pitoresc, umple această ușurare Debordarea reliefului cu figuri secundare și mantia umflată a regelui amintesc de barocul italian vecin, căruia francezii au cedat atât de slab Dar abundența motivelor artistice individuale, puterea de a descrie tipurile populare și puterea de a transmite întregul episod fac din această sculptură o lucrare de măiestrie de înaltă demnitate Nu la fel de adevărat ca Milo, grupul de marmură al lui Puget din Luvru, în întregime în spiritul barocului, reprezentând Andromeda eliberată în brațele lui Perseus Chiar mai realist decât relieful cu Alexander, Puget a executat un mare relief înfățișând ciuma de la Milano ( ), situată în sala de ședințe a Consiliului Sanitar din Marsilia Muzeul acestui oraș își păstrează marele relief de marmură cu un portret al lui Ludovic al XIV-lea de profil, în care impresia trăsăturilor acviline ale regelui este aproape înecată în executarea magistrală a unei cravate de dantelă și a unei peruci uriașe A numi lui Puget francezul Michelangelo merge prea departe Cu toate acestea, pentru că el, urmând doar cursul epocii și propria sa natură, se află în afara dezvoltării academice a sculpturii franceze a secolului al XVII-lea, ne captează și ne vrăjește ca niciun alt maestru francez al timpului său În orice caz, el aparține celor mai originale fenomene din istoria artei franceze Pictura franceză a secolului al XVII-lea Privire de ansamblu asupra dezvoltării picturii franceze O etapă importantă în dezvoltarea picturii franceze în secolul al XVII-lea a fost trecerea pozițiilor dominante de la o organizație de breaslă la una academică, care, pe de o parte, a accelerat dezvoltarea, dar, pe de altă parte, a suprimat motivele naționale în favoarea a clasicismului paneuropean Influența culturală a Parisului în perioada analizată a început să prevaleze în rândul pictorilor francezi asupra influenței Italiei și a Olandei Dezvoltarea artei franceze este reflectată cu o claritate deosebită în pictura franceză a „Marea Epocă”, a cărei istorie este studiată temeinic în lucrările mai vechi ale lui Félibien, de Piles, d'Argenville, Lepissier, Mariette, de Chenneviere, de Monteglone, Dussier și în lucrările mai noi ale lui Blanc, Berger, Merson, Lemonnier, Marsilia, Mantz, Batiffol, Pikave, precum și în numeroase monografii Paralele cu istoria literaturii franceze (Corneille, Molière, Racine) ies aici deosebit de clar Diferența dintre cea mai versatilă, mai liberă și, într-o anumită măsură, mai națională din prima și cea de-a doua jumătate a secolului academic clasică, a cărei direcție din vremea lui Ludovic al XIV-lea ( ) s-a dezvoltat prea conștient, apare aici în toată ascuțimea ei Dar dezvoltarea artelor de la sclavia imaginară a breslelor la libertatea pretinsă academică nu a fost nicăieri atât de tipică ca în pictura franceză din această perioadă Victoria academiei asupra „stăpânului” breslei, hotărâtă în cele din urmă pe la , a însemnat de fapt victoria împrumutaților asupra independenților, a generalului asupra originalului, a celor memorați asupra celor observate Una dintre principalele sarcini ale picturii franceze din secolul al XVII-lea a fost decorarea bisericilor și palatelor deja cunoscute cu picturi uriașe pe pereți și tavan Pictura bisericească pe sticlă, care în epoca gotică a înlocuit pictura murală, a fost la ultima suflare, deși ferestrele cu imagini ale apostolilor pe fond deschis în în Catedrala din Troyes și în Sf Eustache din Paris par să mai arate încă dezvoltare ulterioară în sensul trecerii la sticlă transparentă Pictura franceză pe țesături, care încă destul de des înlocuia pictura murală în clădirile publice seculare, a obținut din nou o predominanță care, în mâinile artizanilor și muncitorilor olandezi în secolele XV și XVI, a trebuit să fie cedată Țărilor de Jos A înflorit atât în provincii, cât și la Paris, și a atins apogeul în „Hotel”, o veche familie de vopsitori Gobelin, în „Fabrica de tapiserii” din Paris, convertită de ministrul de finanțe Colbert în sub Ludovic al XIV-lea către stat Lebrun a fost încredințat să-l conducă Mostre, chiar înainte de , păstrate cumva în stilul țesăturii, în funcție de tehnică, au devenit ulterior mai bogate și mai delicate în pictură și, pe lângă el, au fost realizate de o serie de alți artiști importanți ai epocii Dintre numeroasele lucrări de pictură franceză de perete și țesut din secolul al XVII-lea, relativ puține au supraviețuit Gravorii francezi ai vremii, însă, care au devenit artiști independenți la fel ca predecesorii lor flamand, s-au asigurat ca o serie întreagă de imagini mari de perete și plafon să ajungă la posteritate, cel puțin în reproduceri negre Robert Dumesnil și Duplessis au oferit o imagine de ansamblu coerentă asupra artei gravurii franceze Ca la Roma în jurul lui Rafael, la Anvers în jurul lui Rubens, și la Paris în jurul celebrilor pictori Vouet, Poussin, Champagne, Lesueur, Lebrun, Mignard etc , despre care trebuie să vorbim, s-au format școli de gravori Printre gravorii-artişti ai acestei serii se numără Claude Mellan ( - ), un talent remarcabil, a cărui independenţă în gravurile istorice şi portretistice a fost puternic iluminată de Gonz Deși imaginea capului lui Hristos prin intermediul unei singure linii spiralate pornind de la vârful nasului, are o focalizare simplă, totuși acest cap nu este lipsit de viață interioară Cel mai semnificativ dintre gravorii care l-au reprodus pe Vouet a fost Michel Dorigny (circa - ), cel mai zelos gravor al lui Poussin, Jean Pen ( - ); marele Gerard Audran ( - ) a imortalizat multe dintre cele mai bune lucrări ale lui Poussin, Lesueur și Lebrun Contemporanul său, anversoaiul Gerard Edelink, elev al lui Cornelis Galles în Anvers, și Francois de Poilly ( - ) la Paris, nu numai că au reprodus Lebrun și Champagne, dar au realizat și portrete independente Alți gravori francezi au fost exclusiv sau predominant portrete și uneori reproduceau portrete pictate de alții, dar mai des lucrau independent și, prin urmare, reprezintă nu numai cei mai buni gravori din lume, ci și cei mai remarcabili artiști propuși vreodată de Franța Aceștia sunt conduși de Robert Nantel din Reims ( - ), care a combinat cu succes un stil liniar liber cu umbrirea blândă și scurtă aplicată pe corp Pieter van der Schuppen ( - ) din Anvers a fost demnul său elev Marele realist a tot ceea ce este real Antoine Masson ( - ) și-a aplicat tehnica de gravură cu și mai multă strălucire la o portretizare puternică și fidelă a portretului Cu pictorii-gravori ca artiști independenți, ne vom întâlni într-o serie de pictori Gravura, ca artă minoră, a înlocuit pictura în miniatură a școlii Clouet în domeniul portretului, care, așa cum a arătat Bouchot, a căzut rapid într-un meșteșug prost în secolul al XVII-lea Un singur fel de pictură franceză mică - smalțul Limoges încă se dezvolta tehnic într-o oarecare măsură, dar în domeniul portretului nu a condus la creativitate independentă Cel mai faimos reprezentant al său din secolul al XVII-lea, Genevan Jean Petito ( - ), a lucrat mai ales la modele străine Marea pictură franceză din secolul al XVII-lea nu sa limitat la Paris Lucrările de pictură provincială din orașe precum Lyon, Rouen, Nantes, Bordeaux, Montpellier etc , dintre care unele chiar dețineau școli de pictură de stat, au fost descrise de Chenneviere, Rondo și alți cercetători Parisul, însă, a ținut în mâinile sale toate firele dezvoltării, deoarece nu au fost trase împreună de Roma Principala mișcare romană a fost împărțită în direcția antică, renașterea și cea mai nouă Aproape toți maeștrii francezi celebri din acest timp au vizitat Italia Pe de altă parte, deja sub Henric al IV-lea, maeștri olandezi precum Frans Pourbus cel Tânăr ( - ), ale cărui portrete celebre ale regelui și ale soției sale se află la Luvru, au fost invitați la Paris; iar sub Marie de Medici a apărut în marele anversean Rubens, care a decorat galeria Palatului Luxemburg cu celebre picturi semialegorice din viața reginei Rubens, însă, nu a câștigat influență la Paris decât cincizeci de ani mai târziu, iar după Pourbus doar câțiva olandezi, Philippe de Champagne din Bruxelles și François Millet din Anvers, au devenit francezi Principalii reprezentanți ai curentului subteran galo-franc au fost cei trei frați Lenin din Laon, Antoine ( - ), Louis ( - ) și Mathieu ( - ) Lenin (monografia Valabrega), care au lucrat împreună Profesorul lor a fost probabil un artist olandez itinerant din Laon Picturile lor de gen nepretențioase ale vieții populare, Fierari, Cina la țară și Cina țărănească la Luvru, sunt singure în arta franceză a acestui timp Sunt surprinse figurile țăranilor individuale și strălucitoare, dar plasate fără mișcare, ca grupurile în fotografii Peria lor este uscată, tonul general este gri, dar se joacă cu puncte de lumină separate Abia o sută de ani mai târziu, Chardin a luat calea pe care o indicaseră Orez Cina satului Un tablou al unuia dintre Lenin din Luvru Lucrări talentate și mai originale din viața populară a lui Lorena Jacques Callot ( - ), căruia i-au fost dedicate lucrări bune de către Mama, Bouchot, Vachon și, recent, Hermann Nasse Callo a studiat la Roma cu gravorul Philippe Thomassen, la Florența cu gravorul Giulio Parigi și este el însuși cunoscut doar ca gravor și desenator Gravurile sale pline de viață ale vieții populare italiene, cincizeci de Capricci di varie figure ( ), l-au făcut rapid celebru În Florența a fost pictorul de curte al lui Cosimo II, la Nancy în pictor de curte al lui Carol al IV-lea de Lorena Desenele sale din viața populară și militară nordică sunt pline de viață națională originală Dacă unele dintre schițele sale cu figuri lungi, subțiri și cu cap mic sunt mai degrabă manierate, atunci, totuși, seria sa principală de gravuri picturale atent executate, care sunt Povestea fiului risipitor ( ), Nomazi țigani ( - ) , Războiul Poverilor mici și mari” ( - ), reprezintă un adevărat miracol al observării directe, al caracterizării ascuțite, al aranjamentului pitoresc al grupurilor și maselor, precum și al așezării ingenioase a figurilor și grupurilor într-un peisaj deschis ușor schițat Nasse, care a conturat bine istoria dezvoltării lui Callo, are de foi din lucrarea sa „El a creat”, spune Nasse, „o nouă tehnică de gravură și un nou stil de povestire rapsodă; cu lumea sa a microcosmosului, a avut o influență fructuoasă și puternică asupra nenumăraților gravori din toate țările, din toate timpurile” Un francez adevărat, asemănător cu Callot și Le Nain, Abraham Bosse ( - ), gravor turistic (monografia lui Valabreg), este o descriere vie a tipurilor, costumelor și obiceiurilor claselor superioare ale Franței, cărora le prezintă o oglindă veridică, dar departe de a fi obsequioasă Maeștri ai stilului galo-roman Dimpotrivă, pe urmele realiștilor italieni ai acestui secol a fost Valentin de Boulogne (Le Valentin) din Coulommiers ( - ), al cărui nume și date biografice stabilite de Dovergne nu trebuie acum să fie denaturate A trăit și a murit la Roma Deja pictura lui mare cu martiriul Sf Process și Marcinian, scris pentru biserica Sf Petra, acum păstrat la Vatican îl arată ca un adept al lui Caravaggio Picturile sale istorice din Luvru și din colecțiile provinciale franceze, „Emmaus” la Nantes, „Tragerea la sorți pentru hainele Mântuitorului” la Lille, confirmă această impresie Destul de ale lui Caravadzhev sunt picturile sale de gen în mărime naturală, precum cele două concerte, ghicitorul și bețivii din Luvru Arta lui este de mâna a doua, în care o scânteie a spiritului francez izbucnește uneori și, în ciuda realismului său, aparține tendinței galo-romane Jacques Courtois din Saint-Hippolyte, supranumit la Roma, unde a trăit și a murit, Jacopo Cortese sau Borgognone ( - ), unul dintre cei mai cunoscuți pictori de luptă ai secolului al XVII-lea, aparține și realiștilor franco-romani Filonul olandez sa manifestat în el doar în măsura în care modelul său Michelangelo Cerkvozzi a reelaborat influențele olandeze Dar, evident, picturile de luptă ale lui Salvator Rosa au avut și ele o influență El a descris în principal atacurile de cavalerie în mișcări foarte vii ale maselor, percepute colorat pe fundalul unor peisaje pictate pe scară largă învăluite în praf și fum gălbui, dând picturilor sale din Luvru, Dresda și colecțiile romane o viață de atmosferă atractivă în pitorescul lor Parizianul Simon Vouet ( - ) s-a transformat în italian la Roma, unde a apărut în , a pictat în curând un tablou pentru biserica Sf Petru și a crescut mulți ucenici El a fost cel care a transplantat arta italiană a secolului al XVII-lea în Franța, unde s-a întors în ca „primul maestru” al lui Ludovic al XIII-lea, plin de onoruri și ordine Numai din gravurile ginerilor săi Michel Dorigny și François Torteba (d ) cunoaștem unele dintre marile lucrări decorative realizate în interiorul palatelor franceze și ne putem face o idee despre bogăția sa imaginația decorativă și golul limbajului său obișnuit de forme Cele două picturi țesute ale sale supraviețuitoare în Muzeul Gobelin, dintre care „Sacrificiul lui Avraam” este celebru, și numeroase picturi în ulei din Luvru vorbesc despre indiferența internațională a stilului său Ceva mai durabil Voue a dat Franței doar în persoana studenților săi Contemporanul lui Vouet, parizianul Jacques Blanchard ( - ), a reelaborat în Italia influențe nu romane, ci mai degrabă venețiene S-a întors la Paris în , în același timp cu Vouet Judecând după picturile sale din Luvru, precum „Mercy”, nu merită porecla de onoare a francezului Tizian Totuși, este important că pe lângă școala bolognezo-romană, venețianul în persoana sa face acum progrese în Franța Opera lui Nicolas Poussin Nicolas Poussin este considerat cel mai faimos pictor francez al secolului al XVII-lea care a lucrat în stilul clasic Principalele etape ale operei sale sunt: o ședere la Roma din (care a adus la viață primele sale lucrări cunoscute scrise sub influența stilului lui Rafael), viața la Paris în - (unde au fost cele mai bune picturi ale sale pe subiecte bisericești) pictat) iar ultimul roman o perioadă care i-a adus faima ca maestru al peisajului istoric Adevăratul clasic al picturii franceze din secolul al XVII-lea a fost Nicolas Poussin ( - ), marele normand, cel mai decisiv reprezentant al tendinței galo-romane în arta franceză, cu o înclinație clară pentru antichitate și Renașterea lui Rafael El subordonează întotdeauna individualitatea tipurilor individuale simțului roman al frumosului și totuși dă tuturor lucrărilor sale propria amprentă franceză Dorința de unitate interioară, claritate inteligibilă și persuasivitate completă a episoadelor înfățișate îl conduce nu numai la execuția extrem de exactă a fiecărui gest și a mea, ci și la exprimarea esenței fiecărei acțiuni, experimentată mai întâi mental și apoi exprimată clar în forme vizuale Urăște figurile secundare și completările de prisos Fiecare dintre figurile sale joacă un rol necesar, calculat și chibzuit în ritmul liniilor și în exprimarea sensului picturii sale Eu insumi natura peisajelor sale, împrumutate în mare parte din natura muntelui roman și jucând un rol important, constituind uneori chiar principalul lucru în picturile sale cu figuri mici, se adaptează la natura episoadelor înfățișate „Nu am neglijat nimic”, a spus el însuși Arta lui este mai presus de toate arta liniilor și a desenului Culorile sale, volubile, la început pestrițe, apoi aduse la un ton mai general, uneori uscate și noroioase În cele mai bune imagini, însă, clar-obscurul veridic, joacă cu puncte de lumină caldă, domnește, iar în peisaje contururile nobile ale munților, copacii de foioase luxoase sunt bine repartizați, iar clădirile magnifice sunt în cele mai multe cazuri învăluite într-o lumină ideală plină de dispoziție Ca pictor peisagist, Poussin a combinat întreaga putere a predecesorilor săi olandezi și italieni cu un sentiment mai clar de unitate și a creat o mișcare a cărei influență s-a simțit de-a lungul veacurilor Dacă nu putem admira clasicismul strict al lui Poussin, atunci trebuie totuși să admitem că a putut să exprime convingător și cu dispoziție tot ce a vrut să spună Istoria picturii lui Poussin, conturată mai întâi de Bellori și Félibien, apoi de Bouchite, John Smith și Maria Greghem, și în cele din urmă de Denio și Adviel, începe la Roma, unde a apărut în Ce a învățat în patria sa de la Quentin Varin, la Paris, cu olandezii Ferdinand Helle și Georges Lalemand, nu știm Gravurile școlii lui Rafael i-au influențat fără îndoială direcția deja la Paris Simplul fapt că a copiat la Roma pictura murală antică „Nunta lui Aldobrandino” caracterizează întreaga sa dezvoltare romană Primele picturi cunoscute, pictate de el în jurul anului la Roma pentru cardinalul Barberini, Moartea lui Germanicus în Galeria Barberini și Distrugerea Ierusalimului, ale căror copii se află în Galeria din Viena, sunt aranjate mai concis și mai perfect decât lucrările ulterioare, dar deja dezvăluie toate calitățile sale cele mai secrete La prima vedere, suprafața vastă a comploturilor lui Poussin este limitată aproape exclusiv la mitologia și istoria antică, Vechiul Testament și teme creștine, scrise de el cu același entuziasm interior ca și cele păgâne Scenele de martiriu nu erau pe placul lui Desigur, lucrarea principală a primei sale perioade romane ( - ) pentru biserica Sf Petru, înlocuit aici cu o copie în mozaic a unei imagini mari a Galeriei Vaticanului, descrie destul de expresiv martiriul Sf Erasmus Poussin, însă, încearcă aici, pe cât posibil, să înmoaie episodul teribil cu un sentiment tandru al frumosului Cele mai cunoscute picturi ale acestei perioade sunt: „Răpirea femeilor sabine”, „Adunarea manei” și „Găsirea lui Moise” de la Luvru, o imagine timpurie a „Șapte daruri sfinte” din Castelul Belvoir , „Parnassus”, realizat în spiritul lui Rafael, la Madrid și după -alexandrian-sentiment „Persecuția lui Syringa de către Pan” la Dresda Orez Chinul Sf Erasmus” Pictură de Nicolas Poussin la Vatican După fotografie F Hanfstaengl la München Dintre picturile pictate de Poussin în timpul șederii sale de doi ani la Paris, deja ca „primul maestru al regelui” ( - ), „Miracolul Sf Xavier" de la Luvru își dezvăluie cea mai bună latură ca pictor de biserici Schițe pentru decorarea Galeriei Luvru au fost păstrate doar în gravurile lui Penh Dintre numeroasele picturi din ultima perioadă romană a lui Poussin ( - ), a doua serie a „Sf Gifts” (Bridgewater Gallery, Londra) a făcut zgomot cu imaginea Cinei celei de Taină sub forma unui tricliniu roman cu oaspeți culcați Cel mai recent peisaj cu Diogene aruncând cupa în Luvru a fost pictat în Idila ciobanului „Et in Arcadia ego” din Luvru și „Testamentul lui Eudamides” din Galeria Moltke din Copenhaga sunt printre cele mai elegante lucrări ale sale Nu putem enumera aici multele sale tablouri la Luvru, Londra, Dulwich, Madrid, Sankt Petersburg, Dresda etc Lucrările care l-au făcut celebru ca creator al peisajului „istoric” sau „eroic”, o pictură magnifică și în același timp sinceră cu Orfeu și Eurydice în la Luvru și patru peisaje puternice din aceeași colecție ( - ), cu patru anotimpuri, animate de episoade din Vechiul Testament, aparțin ultimului deceniu al vieții sale Poussin a educat personal un singur elev, cumnatul său, care s-a născut din părinți francezi la Roma și a murit acolo, Gaspard Duguet ( - ), numit și Gaspard Poussin A dezvoltat motivele munților albanezi și sabini în peisaje mari, puternic stilizate, ideale, deja tipice schemei „frunzișului lor de copac”, uneori cu nori de tunete și nori, cu figuri ca adaosuri, în care mai degrabă neglija episodul decât costum antic sau goliciunea eroică A insuflat o nouă viață în principal picturii pe pereți peisaj, care era cunoscută de mult în Italia A decorat palatele magnaților romani (Doria, Colonna) cu o serie extinsă de peisaje În fresce de peisaj cu episoade din povestea profetului Ilie din San Martino ai Monti, a adus la perfecțiune artistică un fel aparte de pictură bisericească, studiată de autorul acestei cărți, răspândită la Roma de belgianul Paul Bril Toate galeriile mai mult sau mai puțin semnificative au picturi individuale ale lui Duguet Tipic sunt peisajele sale cu furtună și „Piatra funerară a Ceciliei Metella” din Galeria din Viena De asemenea, este apreciat ca gravor Creativitate Claude Jelly Claude Jelly, care s-a născut în Lorena și a lucrat la Roma, poate fi, de asemenea, clasificat oficial ca pictor francez El a dobândit o mare abilitate în a descrie peisaje atent lucrate și a avut o anumită influență asupra artei franceze de mai târziu Afectat greu de influența soților Poussins, dar alături de ei este și „Rafael al picturii peisagistice”, Claude Jelly ( - ), supranumit Claude Lorrain, un Lorena din Chamany, nu un francez, care nu a studiat și nu a studiat locuiește în Franța, dar s-a mutat la Roma de tânăr, unde a studiat cu Agostino Tassi, elev al lui Carracci Informații despre acest artist, pe lângă el, îi datorăm lui Sandrart și Baldinucci, în special doamnei Pattison și Em Michel Deși în arta lui Claude au apărut elemente nu franceze, ci doar olandeze și italiene, cu un amestec de influență (nu personală) germano-roman Adam Elsheimer ( - ), cu toate acestea, nu se poate contesta cu arta franceză, întrucât el proveneau dintr-o zonă care vorbea limba franceză, care mai târziu a devenit parte a Franței Cea mai veche dată, , se găsește pe una dintre cele douăzeci și șapte de gravuri originale ale sale, dintre care cele mai bune „The Ford” din (Robert-Dumenil nr ) și „Harbour” (Robert-Dumenil nr ) aparțin cele mai frumoase ca tehnica si foi artistice atractive din acest timp Cât de atent a studiat Claude natura o arată numeroasele studii pentru picturile sale din British Museum și alte colecții Orez scăldat mai ales în vecinătatea Romei, acestea sunt doar materiale pentru peisajele sale ideale În unele dintre ele, ruinele maiestuoase ale colonadelor romane sau temple antice și palate cu copaci luxurianți formează, parcă, un prim plan în culise Spre deosebire de fundalurile muntoase ale lui Poussin, el iubește priveliștile neobstrucționate peste o câmpie ușor ondulată, cu lacuri, râuri și poduri arcuite, sau peste porturi mărginite de clădiri opulente până la întinderea nemărginită a mării În liniile nobile, un plan iese în evidență înaintea altuia În prim plan, el așează ierburi, flori și ramuri de copaci uriași magnifici, terminând cu drag detaliile Dar până la cel mai îndepărtat fundal, ea își umple picturile cu lumină veselă și strălucitoare a soarelui În acest sens, chiar deschide noi drumuri El chiar îndrăznește să înfățișeze soarele nu numai în momentele răsăritului sau apusului, ci și la splendoarea sa deplină a amiezului și transmite jocul razelor sale în vârfurile copacilor sau în jeturile ondulațiilor mării În același timp, Claude se adaptează întotdeauna picturilor sale (cu excepția câtorva porturi ideale cu clădiri în spiritul antic, de exemplu, la Luvru, Uffizi, Londra și München) peisaje idilice cu ciobani și turme (la Berlin , Munchen, Budapesta și Luvru), iar uneori priveliști locale libere (Tivoli în Windsor și Grenoble, Castel Gandolfo în Palazzo Barberini, Forumul Roman în Luvru) sunt episoade istorice, în mare parte din mitologie sau din Vechiul Testament, mai rar din lumea creștină Temele tragice nu se potrivesc strălucitoarelor Champs Elysees ale peisajelor sale, iar în cele mai multe cazuri el doar a schițat și adaptat la liniile peisajelor sale grupuri atractive de figuri, prin care își spune poveștile vesele, iar execuția finală a acestora lasă pe seama specialiștilor în partea unor figuri, precum Laurie, Miel și Guillaume Courtois În orice caz, nu se poate judeca picturile sale după logica internă a acestor grupuri de figuri subordonate, așa cum face Ruskin Orez „Dimineața” Pictură de Claude Jelly în Hermitage, Sankt Petersburg Bazat pe o fotografie a lui F Hanfstaengl din Munchen Pentru a-și explica lucrările, Claude a alcătuit Liber Veritatis, o colecție de de desene cu stilou ușor umbrite, care trebuie considerate parțial ca proiecte pentru picturile sale, parțial ca schițe din acestea Majoritatea picturilor sale – dar nu toate – sunt certificate de această colecție, aparținând ducelui de Devonshire din Chatsworth, publicată deja în de Carl și Boydel După ce și-a găsit propriul stil în jurul anului , Claude și-a dezvoltat în continuare doar propriile culori Cele mai recente picturi ale sale, Forumul Roman, precum portul roman din Luvru, se disting printr-un ton maro greu Chiar și portul său de foc din din Londra este încă roșcat la culoare, „Festivalul satului” și al doilea „Port pe mare” din Luvru din sunt străpunse de lumină aurie; o lumină aurie caldă umple și al treilea port în care se află Luvru , „Ungerea lui David către rege” în același loc și celebra „Moara” (Isaac și Rebeca) din Palatul Doria din Roma, o copie a cărei copie se află la Galeria Națională din Londra Trecerea la o nuanță argintie îi caracterizează Fuga magnifică în Egipt ( ) la Dresda, regina strălucitoare a Saba din Londra ( ) și Rugul Aprins ( ) în Galeria Bridgewater Cele mai bune picturi sunt într-un ton clar, proaspăt, argintiu „Sea Bay” cu Acis și Galatea ( ) în Dresda, un peisaj roman cu ruine la Grosvenor House din Londra și patru peisaje din Petersburg cu Iacob și Rachel, odihnă pe drum ( ), lupta lui Tobia și Iacov cu îngerul, cunoscută drept „Dimineața”, „Amiază”, „Seara” și „Noaptea” Mai calde și mai blânde sunt picturile lui Claude din anii șaizeci: Răpirea Europei ( ) la Palatul Buckingham, Coasta cu reflecția soarelui ( ) la Galeria Bridgwater din Londra și Peisajul cu expulzarea lui Hagar ( ) la Pinacoteca din München În cele din urmă, a devenit mai slab, mai pompos și mai rece Nu putem enumera aici toate cele mai bune lucrări ale sale, majoritatea fiind la Galeria Națională din Londra, Luvru, Madrid, Sankt Petersburg și Roma Dacă faima lui Claude a dispărut aparent în ultimele decenii, obișnuit cu imaginea modernă a luminii pline, iar clădirile decorative ale lui Claude, grupurile de copaci au început să pară obositoare și imitații teatrale, atunci în orice caz nimeni nu-i ia locul în istoria artei ca un blazer de noi căi în domeniul picturii peisagistice Prietenii artei cu mintea deschisă vor admira acum, ca și înainte, frumusețea exterioară și căldura interioară a luminii picturilor sale Drumurile lui Poussin și Claude în domeniul peisajului, studiate de Lanoe și Bryce, au fost urmate în Franța, pe de o parte, de francezul Anvers Francois Millet ( - ), supranumit Francis, care a descoperit o mare tandrețe și colorat în pictura de peisaj din Paris, pe de altă parte, de către francezi: Pierre Patel (m ), fiul său Pierre Antoine Patel (d ) și Etienne Allegrain ( - ), meșteri pricepuți, care, totuși, a rămas cu imitaţie exterioară Artiști din a doua jumătate a secolului al XVII-lea În a doua jumătate a secolului, pictura franceză urmează în mare măsură calea trasată de Poussin; sub Ludovic al XIV-lea se creează stilul cu același nume, cu care se obișnuiește să se asocieze acea epocă Diferența față de motivele primei jumătate a secolului constă în dorința mai mare de eleganță, culori deschise, expresivitate a modelului O influență mai profundă și mai durabilă au fost picturile istorice ale lui Poussin Cel mai apropiat de el a fost Jacques Stella din Lyon ( - ), copleșit de muncă, dar un maestru sobru care i s-a alăturat în la Roma Mai semnificativ și independent a fost Philippe de Champagne din Bruxelles ( - ), un prieten parizian al lui Poussin în anii săi mai tineri (monografie de Bouchite și Gazier) Antichitățile romane nu au influențat dezvoltarea sa ulterioară Dar a fost mai ales pictor de biserici A finalizat mari serii de picturi bisericești nu numai pentru mănăstirea jansenistă Port-Royal, de care el însuși aparținea, ci și pentru mănăstirea Val-de-Grâce și pentru diferite biserici pariziene Picturile Port-Royal „Cina cea de taină” și „Rugăciunea călugărițelor” (cu fiica bolnavă a artistului) sunt la Luvru, „Sărbătoarea fariseului” atârnă acolo de printre picturile pictate pentru Val-de- Graţie; restul picturilor bisericești ale pensulei sale au ajuns la Muzeul din Bruxelles Nu se poate nega căldura sigură a sentimentului religios din aceste picturi, nu italiene, ci pur franceze în spirit, dar stilul lor artistic, în ciuda forței sale considerabile, este oarecum indiferent în forme și culori Dimpotrivă, portretele sale, reproducând fără artă persoane nobile, cu un desen încrezător, netezimea calmă a tehnicii colorate, ocupă un loc înalt și aparte printre cele contemporane, iar originea olandeză a maestrului este puternic evidentă în ele „Cardinalul Richelieu” al său de la Luvru este glorificat pe bună dreptate Versatilul parizian Laurent de la Hire ( - ) și Nicholas Mignard din Troyes ( - ), supranumit Mignard de Avignon pentru seria sa de picturi din Avignon, nu au o originalitate clar exprimată, dar Sebastian Bourdon din Montpellier ( - ), care a studiat la Roma (monografia lui Ponsonel) nu numai picturile istorice lui Poussin, dar și scenele populare Cherkvozzi, în ciuda diversității temelor sale și a influenței lui Poussin și a italienilor, a păstrat un anumit grad de sentiment artistic cald, deosebit, care este cel mai pronunțat în scenele sale populare cu fundal peisagistic Galeria Luvru are , muzeul orașului natal are picturi ale lui A lăsat de gravuri Cel mai faimos dintre toți acești academicieni din prima jumătate a secolului a fost Eustache Lesueur din Paris ( - ), un student al lui Vouet, care a trecut în mod independent, fără a vizita Roma, la stilul calm și simplu al lui Rafael și Poussin Guillet de Saint-Georges a apreciat-o cel mai bine Era și un idealist, dar privea lumea nu cu ochi păgâni, ca Poussin, ci cu ochi creștini De asemenea, a știut să spună simplu și clar, eliminând tot ce nu era necesar Însă, în tipurile sale pur pariziene, un curent subteran galo-franc iese uneori Faimoasele sale picturi pe perete și tavan din Hotelul Lambert de Thorigny se află acum la Luvru Șase picturi din viața lui Cupidon dezvăluie stilul încă tineresc al artistului, cu o influență notabilă a lui Vouet Pictura de tavan cu căderea lui Phaeton și cinci picturi murale cu nouă muze au un caracter pseudo-clasic în spiritul lui Raphael și Poussin Luvru conține, de asemenea, douăzeci și șapte de imagini din viața Sf Bruno, din mica galerie cruce din Chartreuse ( - ), în care străpunge filonul național francez Tipic prin imediata percepție și claritate a poveștii, ei fac o anumită impresie, deși nu se pot lăuda cu meritele picturii lor Artiști decoratori În fruntea marilor artiști decorativi francezi care au creat stilul lui Ludovic al XIV-lea în a doua jumătate a secolului al XVII-lea se află parizianul Charles Lebrun ( - ), un maestru versatil, prolific, pe care ni s-a întâmplat să-l menționăm de mai multe ori , deoarece a creat opere de artă de tot felul Gille de Saint-Georges a scris despre el mai întâi, iar mai târziu lui Geneva, Jouet și Merson A fost nu numai primul maestru al regelui, ci și primul director al academiei de artă și al fabricii de tapiserii Numele său este indisolubil legat de decorarea palatelor epocii sale Inițial elev al lui Vouet, a fost primul care s-a alăturat lui Poussin la Roma, a studiat antichitățile cu zel arzător, dar apoi a trecut la Pietro da Cortona, a cărui pictură grandioasă pe plafon i-a determinat direcția în acest domeniu Impresia generală a artei sale decorative este, fără îndoială, baroc, dar dă forme geometrice într-un mod pur francez prin disecarea câmpurilor Cortonei, ascuțită limbajul figurativ al formelor, îmbogățește decorațiunile formate din herme, cartușe și semicoroane cu noi invenții, printre care trofeele joacă rolul principal și conferă chiar și detaliilor un caracter alegoric care necesită explicații Picturile individuale ale decorului său general se disting, de asemenea, cu forme generale goale, prin ascensiunea teatrală, mobilitatea barocă și învățarea arheologică Dintre picturile sale țesute, unele sunt păstrate în Musée des Tapestries, altele în Garde Meuble din Paris Cele mai bune lucrări ale acestui maestru sunt încă picturile sale cu plafon La întoarcerea sa de la Roma ( ) a pictat cu Lesueur Hotel Lambert de Torigny; picturile de plafon din viața lui Hercule păstrate aici sunt printre lucrările sale cele mai proaspete și naturale Pe tavanul Galeriei Apollo din Luvru chiar și acum strălucește în splendoarea captivantă a „Seara”, „Noaptea”, „Regatele apelor și pământului” lui Lebrun Cea mai bună lucrare a sa, plafonul galeriei lungi de oglinzi din Palatul Versailles ( - ), descrie povestea lui Ludovic al XIV-lea în nouă câmpuri mari mari și optsprezece diguri mici, țesând uimitor evenimente și figuri istorice și alegorice într-un singur întreg În plus, în Sala Războiului se află „Spinii Glorioase a Războiului”, în Sala Păcii – „Bunurile Abundente ale Lumii” Totul este magnific, totul este magnific; dar totul este superficial și superficial și chiar și în sens decorativ, imperfect ca proporție Nu este nimic de spus despre numeroasele picturi de șevalet ale lui Lebrun, chiar dacă doar vreo , aflate în Luvru În calitate de pictor portretist, el își scoate tot ce e mai bun într-un frumos portret de familie al lui Jabach din Berlin În esență, întotdeauna și peste tot rămâne același Pictura lui nu ne poate atinge rapid Rival și oponent al lui Lebrun, Pierre Mignard ( - ), supranumit în contrast cu fratele său mai mare Mignard Romanul (monografii de Lepissier, Montville, Guichard), era mai în vârstă decât Lebrun, dar abia după moartea acestuia din urmă a primit toate pozitii si distinctii A fost și elev al lui Vouet, a studiat la Roma, unde a petrecut cu studenții lui Rafael, Poussin și Carraccia, dar la întoarcerea acasă ( ) a cedat influenței lui Rubens și s-a alăturat în mod conștient direcției coloriștilor (spre deosebire de la desenatori) Lucrarea sa cea mai grandioasă, finalizată în , „Paradisul” în cupola de la Val-de-Grasse, un gigantic, conceput pentru punctul de vedere de jos, un tablou cu de figuri prea, de trei ori înălțimea naturală; la zenitul Treimii, în jurul ei în cercuri concentrice se află oștile cerești și sfinții Vechiului și Noului Testament Această lucrare destul de prost conservată, scrisă într-un singur ton, a fost singura de pe această parte a Alpilor Picturile istorice de șevalet ale lui Pierre Mignard pot fi studiate la Luvru Madonele sale frumoase erau faimoase sub numele de „Minyard” Curentul olandez secret, care l-a urmat pe Rubens, se manifestă mai ales în portretele sale, care au admirat naturalețea ascuțită a transferului, netezimea scrisului și strălucirea culorilor deschise Portretul lui de familie al Delfinului este atârnat la Luvru, la Berlin, unul dintre cele mai bune portrete feminine ale sale, luptă pentru un farmec străin din prima jumătate a secolului Direcția expresivă a maeștrilor desenului din pictura franceză din a doua jumătate a secolului a câștigat aproape brusc după moartea lui Lebrun ( ) Lupta dintre coloriști și reprezentanții desenului durează de douăzeci de ani La academie, Gabriel Branchard ( - ), fiul talentat al lui Jacques Blanchard, a ținut discursuri aprinse în favoarea culorii, în timp ce Philippe și nepotul său Jean-Baptiste de Champagne ( - ) au răspuns în favoarea desenului Dintre critici, Felibien ( - ) a apărat idealismul desenului, Roger de Piles (născut în ) a apărat realismul coloristic Acolo sloganul era Poussin, aici Rubens Lebrun rosti un cuvânt imperios în favoarea lui Poussin Dar imediat după moartea lui Lebrun, odată cu victoria lui Mignard, a început o întorsătură Pierre Marcel a dedicat o carte excelentă artei de tranziție franceză care leagă secolul al XVIII-lea de secolul al XVII-lea La început au căutat și găsit puncte de contact cu Țările de Jos, fără a respinge, însă, originea italiană a celei mai recente picturi franceze Însă în scurt timp a predominat tendința națională, ținându-se spre un aspect ușor, plăcut, galant Tendințe în pictură din perioada de tranziție La începutul secolului, pictura franceză începe să capete caracteristici proprii; în special, motivele ușoare, galante devin populare Folosirea stilizării mitologice devine din ce în ce mai frecventă, în timp ce stilul realist este fixat în portrete Maeștrii perioadei de tranziție, cu excepția portretiștilor, nu au fost mari artiști, dar este totuși instructiv să urmărim în ei aspirațiile noului timp În fruntea artiştilor moderni care au scris pe teme din istoria religioasă şi laică se află Charles de la Fosse ( - ), în care se amestecă curentele olandeze şi cele italiene Urmează apoi câțiva maeștri care au aparținut familiilor care au produs numeroși artiști Dintre numele de familie Jouvenet, doar Jean Jouvenet din Rouen, „Jouvenet cel Mare”: ( - ), artist cu o puternică olandeză venă Dintre Coypel, Noel Coypel ( - ), numit director al academiei după moartea lui Mignard ( ), aparține susținătorilor lui Rubens, fiul său Antoine Coypel ( - ) inovatorilor stilului galant de secolul al XVIII-lea Din Bullonney, Louis Bouillon cel Bătrân ( - ), unul dintre fondatorii academiei, a navigat în întregime în urma școlii Carracci; dar dintre fiii săi, Bon Bouillon ( - ), numit d'Argensville, Proteus al picturii, a înclinat chiar mai mult în învăţătura sa decât în picturile sale spre curentul genului de lumină al timpurilor moderne, şi Louis Bouillon cel Tânăr ( - ), care a devenit director al academiei în , a dezvoltat un stil proaspăt, nou în pictura mare În cele din urmă, Jean-Baptiste Santerre, un elev al lui Bon Bouillon ( - ), stăpânise deja pe deplin sensibilitatea galanta a secolului al XVIII-lea Una dintre sarcinile principale stabilite de acest artist a fost decorarea Catedralei Invalizilor O frescă uriașă cu cupolă, finalizată în , înfățișând adoptarea Sf Louis to Heaven este lucrarea principală a lui de la Fosse Amplasarea picturii gigantice de-a lungul marginii cupolei aparține, în comparație cu umplutura Mignar a cupolei din Val-de-Grâce, unui timp nou În altă parte, în Catedrala Invalizilor, au scris Noel Coypel, Jouvenet, Bon Bullo și Louis Bouillon cel Tânăr A urmat apoi, realizată în principal de aceiași maeștri, pictura capelei palatului de la Versailles, unde locul central este ocupat de bunul modern Dumnezeu Tatăl în strălucire cerească, de Antoine Coypel Caracterul ușor și jucăuș al noului stil s-a dezvoltat mai ales în pictura mitologică de la Trianon și în Menajerie Poveștile de dragoste ale lui Apollo de Antoine Coypel la Trianon diferă de poveștile din camera Apollo ale tatălui său Noel tocmai datorită caracterului lor ușor, erotic Nu ne putem extinde asupra numeroaselor picturi de șevalet ale tuturor acestor maeștri Ce schimbare în spiritul epocii în pictură se regăsește în „Găsirea lui Moise la Luvru” a lui de la Fosse, în comparație cu pictura lui Poussin pe același subiect! „Bathing Susanna in the Luvru” de Antoine Coypel arată cum curentul modern al acelei vremuri se alătură spiritului vremurilor, în comparație cu tabloul Luvru Santerra pe aceeași temă, care înfățișează pur și simplu o tânără și zveltă parizienă scălând în rolul Susannei În zone realiste, pictorul de luptă Joseph Parrosel ( - ) a mers în întregime pe traseul italian al lui Jacques Courtois, dar, în general, aici, desigur, curentul olandez și-a făcut drum De altfel, pictorul de luptă care a pictat special campaniile lui Ludovic al XIV-lea, Adam Frans van der Meulen ( - ), a cărui serie de picturi se află în Spitalul Invalizilor din Paris, în Palatul Versailles și în Luvru, a fost originar din Bruxelles prin naștere și educație artistică și, în loc de bătălii fierbinți, Rosa a descris în principal asedii de orașe, campanii, plecări și câmpuri de luptă vaste, întotdeauna amenajate în culori calde și colorate Pictorul de animale francez de atunci Francois Deportes ( - ) a fost elev al olandezului la Paris, iar cele douăzeci și cinci de picturi ale sale din Luvru înfățișând vânătoare, câini și pradă de vânătoare, cu un autoportret sub forma unui vânător la capul, în ciuda eleganței lor exterioare, respira o viață colorată cu adevărat olandeză Pictorul francez de flori al lui Ludovic al XIV-lea, Jean Baptiste Monnoyer din Lille ( - ), în ale cărui lucrări decorative vaze de aur, papagali și alte detalii în limba franceză concurează în strălucirea culorilor cu florile, a fost și el olandez Portret de epocă Pictura portretului rămâne principala zonă realistă Prima jumătate a secolului a adus înainte Claude Lefebvre de Fontainebleau ( - ) și elevul său François de Troyes de Toulouse ( - ) Doi mari portretişti ai epocii de tranziţie - Nicolas de Largilliere din Paris ( - ) şi Hyacinthe Rigaud din Perpignan ( - ), dintre care cel din urmă, deşi mai tânăr, era mai strâns înrudit cu Lebrun, iar primul cu Mignard In ciuda faptului ca Studiul atent al lui van Dyck, Rigaud a rămas întotdeauna în esență un francez al „Marei Epoci”, un maestru al „pozițiilor” mândre, încrezătoare în sine, aranjate în falduri regulate de mantii umflate, umflate, peruci lungi victorioase, dar în același timp un maestru a cărui artă nu s-a limitat la această înfățișare uimitoare, pentru că a putut să vadă sub ea și să reproducă esența persoanelor înfățișate Deja în , unul dintre contemporanii săi l-a glorificat drept cel mai mare pictor portretist din Europa și, într-adevăr, cele mai bune lucrări ale sale, portretele tânărului duce Ledigière, Ludovic al XIV-lea ( ), Filip al V-lea al Spaniei ( ) și faimosul predicator Bossuet din Luvru, aparțin celor mai remarcabile lucrări ale epocii Orez Portretul de familie al lui Nicolas de Largillière Bazat pe o fotografie a lui F Hanfstaengl din Munchen Iar Largilliere (articolul lui Gonza), care și-a studiat arta mai întâi la Anvers, apoi la Londra, sub îndrumarea studentului lui van Dyck, Peter Lely, a fost, în ciuda aluțului său olandez, un francez de cea mai pură apă, doar într-o formă mai pronunțată decât Rigaud Deja portretele sale masculine sunt mai tandre, mai flexibile, mai naturale decât portretele lui Rigaud, în timp ce cele feminine sunt scrise în întregime în spiritul noului timp Largillière adoră să înfățișeze femeile elegante franceze ca zeițe păgâne, adesea pe jumătate goale, dar nu încă în ipostaze riscante, iar această întruchipare mitologică a portretelor feminine a dominat după el în cea mai mare parte a secolului al XVIII-lea Privește doar portretele sale ale unei domnișoare ca Diana în Luvru, actrița Duclos în rolul Ariadnei și prințesa Charlotte Elisabeth ca naiadă în Chantilly Pe de altă parte, îi place să ofere portretelor sale o notă de gen anecdotică Portretul de familie din Luvru o înfățișează pe fiica sa cântând în prezența tatălui și a mamei ei în grădină; aceasta, în orice caz, imagine fermecătoare dezvăluie perfect imaginația plină de viață a maestrului, modelarea clară, oarecum zaharoasă și culorile strălucitoare ale acestui maestru Cu Santerra, elementul de gen cu o tentă galantă devine obiectivul principal El înfățișează doamne nobile sub forma unor păstori care îngrijesc oile Cupidon o însoțește pe ducesa de Burgundia la portretul ei de la Versailles „Bucătarii” din muzeele din Bordeaux, Nantes și Reims sunt exemple expresive ale portretelor sale de gen În cele din urmă, trece complet pe calea rococo-ului în semifigurele sale feminine concepute liber și chiar mai liber îmbrăcate (de exemplu, la Sankt Petersburg) Arta spaniolă a secolului al XVII-lea Observații preliminare Arhitectura spaniolă a secolului al XVII-lea Privire generală asupra dezvoltării art Începutul secolului al XVII-lea devine pentru Spania epoca nașterii primelor forme remarcabile de artă națională Deci, în arhitectură, clasicismul strict care domina înainte este înlocuit de baroc, care, deși se dezvoltă sub influența Italiei, conține încă multe trăsături pur spaniole Sub cei trei regi care au condus Spania în secolul al XVII-lea, Filip al III-lea ( ), Filip al IV-lea ( - ) și Carol al II-lea ( - ), monarhia mondială, în care soarele nu apune niciodată, a început să se fragmenteze treptat Nu numai olandezii, ci și membrii tribului portughez aruncă cătușele stăpânirii spaniole! Francezii își însușesc, parțial, posesiunile spaniole atât în nord, cât și în sud! Dar pământul spaniol, după izgonirea maurilor sub Filip al III-lea și înăbușirea răscoalei catolice și aragoneze sub Filip al IV-lea, s-a închis spiritual într-un singur tot comun, legat de unitatea credinței, consacrat în Inchiziție În născut Calderón, cel mai mare dramaturg spaniol și cel mai ecleziastic dintre marii dramaturgi Dar deja în , a apărut Don Quijote al lui Cervantes, o capodopera a scrierii populare spaniole, și a artelor educaționale din Spania, care anterior fuseseră în contact, alternativ sau simultan, cu nordul galic și german, cu estul italian și cu Sudul maur, s-a arătat brusc deja la începutul secolului secole că au învățat să vadă cu ochii lor și să stea pe picioarele lor Un secol mai târziu, toamna puterii mondiale spaniole a devenit primăvara artei naționale spaniole, care a reușit să îmbine îndeaproape ecleziasismul de foc cu umanitatea naivă Deja în secolul al XVI-lea și mai devreme, arta spaniolă a construcțiilor, mai întâi în „stilul de bijuterii (plateresco)” bogat decorat, care vorbește despre bogăția imaginației spaniole, apoi în stilul clasic din Guerrera, reflectând demnitatea și măreția spaniolă (grandezza) , a creat opere, în ciuda prelucrării elementelor extraterestre care purtau amprentă națională Prin urmare, spre deosebire de artele plastice, tocmai arhitectura spaniolă a secolului al XVII-lea nu arată inițial o intensificare a conținutului național Dimpotrivă, clasicismul stilului lui Guerrera, trecând la forme mai pitorești, vesele și frumoase, s-a apropiat treptat de barocul italian și abia în trecerea către secolul al XVIII-lea (chiar mai mult printre adepții lui Hurrigvera decât el însuși) a revenit la complexitate și aglomerarea stilului național de bijuterii și chiar l-a întrecut cu un nou amestec de forme Trăsăturile pur spaniole ale secolului al XVII-lea sunt turnurile de colț patrulatere de pe ambele părți ale bisericii și fațadele seculare, capitelurile toscan-dorice ale coloanelor cu o cunună de frunze în jurul gâtului și în locul sau lângă motivele vechiului „comenzi” - un nou motiv decorativ, constând din „farfuri suprapuse și suspendate”, în acest caz provenind din exemplele maure mai degrabă decât din arhitectura lui Wendel Ditterlin Dacă până acum arta spaniolă de construcție a acestei epoci a fost fiul vitreg al nostru manuale, acum este luminat puternic de munca detaliată a lui Otto Schubert Cel mai bun student și colaborator al lui Juan de Guerrera, Francisco de Mora, care a murit la Madrid în , a completat munca profesorului său cu picturi din două camere și biserica parohială din Escorial de Abaio și, totuși, nu a depășit rigoarea sa închisă, datorită sarcinilor sale mai ușoare Noile biserici pentru predici și procesiuni, construite de iezuiți, au aproape întotdeauna bisericile iezuite obișnuite și italiene sub formă de cruce latină, situate în interiorul unui dreptunghi cu capele laterale, peste care se întind „empora” Rareori nu există nicio cupolă peste cruce, sub care se așează uneori altarul principal, în timp ce corul zidit, care în Spania de altădată era așezat într-o carcasă longitudinală, este acum uneori, ca și în restul Europei, transferat la scurtul capătul estic al crucii pentru a spori impresia generală, iar altarul se deplasează acolo în spatele lui O clădire deosebit de austeră de acest fel este Biserica Sf Nicolae în Bari, în Alicante, o clădire de granit neîmpodobită, în care corul se află încă în nava longitudinală, iar altarul principal se află direct în spatele transeptului Înălțime semnificativă, pilaștri dorici excesiv de lungi și subțiri în înălțimea ambelor etaje din interior, etajul superior lancet și corul în formă de paisprezeceago ( - ) vorbesc încă de amintiri gotice Dar cupola (aproximativ ) este decorată doar cu „casete” pătrate stricte Este instructiv să comparăm fațada anterioară a bisericii de la Nuestra Señora de las Angustias din Valladolid ( - ), de Juan de Nates, cu fațada opulentă a lui Gaspar Ordoñez, biserica iezuită din Alcala de Genares ( - ) ) Ambele fațade sunt cu două etaje, corintice, cu frontoane Dar primul aproape că nu dezvăluie elemente baroc, întablamentul său nici măcar nu iese deasupra coloanelor care ies în afară trei sferturi din pereți, al doilea are deja un antablament proeminent, un fronton plat arcuit bifurcat al portalului, tocurile ferestrelor teșite spre interior și matur cartușe Prima formă ovală de pe pământ spaniol, situată peste, a fost dată bisericii sale de Colegio de Donna Maria da Aragon din Madrid ( - ), celebrul artist greco-venețian Domenico Theotocopuli (circa - ), care a lucrat la Toledo Fațada cu două etaje este împărțită printr-o ordine compozită, interiorul prin opt semicoloane de stil ionic liber O altă elaborare a acestui plan este biserica Bernardine din Alcalá de Henares ( ), atribuită de obicei sculptorului Juan Bautista Monegro La ovalul principal cu o cupolă baroc aurit de-a lungul liniilor sale, patru capele dreptunghiulare se învecinează aici de-a lungul axelor dreptunghiulare și patru capele ovale de-a lungul celor diagonale Prelungirile catedralei lui Nicolae Vergara cel Tânăr ( - ) din Toledo, și anume sacrestia dreptunghiulară, pătrată, cu o cupolă plată Capilla de la Virgen del Sagrario și sacristia octogonală, conică, cu bolți ("Ochavo") cu profile stricte, se disting deja printr-o grămadă mare de forme și legătura lor mai liberă, care i-a amintit lui Schubert de stilul lui Galeazzo Alessi Iorge Manuel Theotokopuli, fiul lui El „Greco”, a acoperit capela maur de sud-est a catedralei ( - ) cu o cupolă octogonală grațioasă cu nervuri subțiri, ușor înclinată în partea de jos, care amintește de stilul maur Primăriile orașelor spaniole, care au apărut în cea mai mare parte în secolul al XVII-lea, reflectă, de asemenea, trecerea treptată de la austeritatea Guerreriană la o mai mare libertate Fațada cu trei etaje și turnuri laterale a primăriei din Segovia, cu coloanele sale toscane plasate în fața arcadelor circulare de la parter, rămâne încă în esență pe solul lui Francisco de Mora Pe fațada primăriei din Reus, Juan Mas și Antonio Puyades au construit în (se pare, pentru prima dată în Spania) un fronton cu volute cu cartușe de steme Magnifica primărie cu două etaje din Toledo, construită de cei specificati mai devreme de Theotokopuli cel Tânăr în - , cu turnurile sale laterale în formă de cupolă, un fronton mijlociu plat triunghiular, decorul clasic al etajului inferior cu coloane toscane, cel superior cu coloane ionice, în ansamblu încă dă impresia unui înaltă Renaștere, deși unele forme individuale, de exemplu, pantele ramelor ferestrelor deja atinse de baroc Ultimul reprezentant al clasicismului în sensul lui Francisco de Mora a fost Fray Lorenzo de San Nicolas ( - ), originar din Madrid, care a construit în - biserica dorică San Placido din Madrid, iar în a scris un eseu despre arta de a construi Etapele dezvoltării barocului spaniol Procesul de îmbunătățire a stilului baroc și de a-i conferi caracteristici naționale poate fi urmărit în lucrările unui număr de maeștri spanioli remarcabili care au lucrat în secolele al XVII-lea - începutul secolului al XVIII-lea O parte semnificativă a exemplelor caracteristice ale acestui stil sunt catedralele și bisericile marilor centre culturale spaniole Primul maestru adevărat al barocului din Spania a fost considerat a fi Juan Gomez de Mora, nepotul lui Francisco, în mâinile căruia cadrele părților dezmembrate ale clădirii au devenit cu adevărat mai ascuțite, mai complicate, au început să se împletească între ele, formele s-au amestecat mai liber, mai delicat și mai luxos, impresia generală a clădirii a devenit mai luxoasă și mai magnifică Dacă prima sa clădire, biserica mănăstirii la Encarnacion din Madrid (începută în ), păstrează încă stilul unchiului său, atunci cea mai bună lucrare a lui, colegiul iezuit din Salamanca (început în ), cu biserica magnifică cu trei coridoare , interiorul doric liber al căruia, însă, numai sub unele forme este baroc, stă deja pe pământul timpurilor moderne Fațada sa este, de asemenea, plină de forme baroc Nișa semicirculară cu statuia Loyolei are deja un cadru rafinat în stil baroc adevărat și un fronton cu volute Triglifele antablamentului doric iau forma unor console Cartușele cu steme împodobesc marginile îngropate ale timpanelor laterale Potrivit lui Schubert, Juan Gomez de Mora, după toate probabilitățile, aparține și el bisericii ovale Bernardine menționate mai sus din Alcala de Henares Fray Francisco Bautista, creatorul Bisericii Iezuite din Madrid San Isidro el Real ( - ), a făcut un pas suplimentar în dezvoltarea independenței formelor Conform planului, aceasta nu se abate de la celelalte biserici cu cupolă iezuită cu o singură navă, care sunt transformate în trei nave doar de către emporas deasupra rândurilor de capele Fața sa, cu două turnuri joase pe laterale, pare cu un singur etaj datorită sistemului solid doric de coloane și pilaștri și, în același timp, cu trei etaje, datorită a trei rânduri de ferestre legate într-un întreg prin ușor baroc, împletite rame Remarcabil este noua ordine de coloane, dezvoltată independent, cu o coroană de frunze sub un echinus doric, care domină în exterior și în interiorul acestei biserici, dar deja cunoscută în părțile inferioare ale fațadei amintitei biserici iezuite din Salamanca, motiv pentru care Schubert crede că că Fray Francisco Bautista a luat parte la construirea lui Deschiderile auditive la colțurile ramelor au o formă arbitrară; toate aceste trăsături se repetă apoi în eleganta biserică San Juan, din Toledo, construită de Bautista Orez Fray Francisco Bautista Fațada Bisericii San Isidro el Real din Madrid Din fotografia lui Laurent din Madrid În mâna lui Felipe Berreios, în , celebrul arhitect al țării sale, s-a dezvoltat din ce în ce mai puternic „îngroșarea” tuturor ornamentelor, în special a celor vegetative, ceea ce, după cum știm, era și un semn al barocului italian Partea frontală luxoasă a bisericii sale înguste, cu o singură navă, La Pasion din Valladolid ( - ), cu o cupolă deasupra corului, nu numai că dezvăluie această „îngroșare” a tuturor ornamentelor florale în cartușe, rozete și ghirlande de fructe, dar transformă și toate planurile, chiar și tijele coloanelor și pilaștrilor în jocul formelor geometrice proeminente și proeminente în spiritul „Hurrigverismului” de mai târziu O abundență similară de decorațiuni etalează etajul inferior al nobilului, în ciuda acestei splendorii, fațada cu două turnuri a San Cayetano din Saragossa, în a cărei parte superioară arbitrariul baroc combinat cu o simplitate maiestuoasă În partea de sus și de jos a stilului doric, pilaștri ies din doi pilaștri adiacenți, ceea ce nu este obișnuit în Spania Dimpotrivă, pictorul Francisco de Guerrera cel Tânăr (el Mozo; - ), în celebra sa structură arhitecturală, a doua catedrală din Zaragossa, Nuestra Señora del Pilar ( ), a încercat să se arate nu atât prin forme noi de decor ca în cazul unui plan de etaj deosebit Întrucât cele patru turnuri subțiri de colț ale clădirii larg răspândite sunt finisate doar parțial, iar pereții ei exteriori sunt lăsați fără tăiere, din exterior impresionează doar prin cele unsprezece cupole, căptușite cu plăci de roșu, verde, galben și albastru strălucitor Domul principal se ridică deasupra altarului principal Pilaștri perechi de stâlpi interni puternici care ies în mijloc ca o nișă au fost refăcuți în stilul clasicismului târziu S-au păstrat doar un număr mic de decorațiuni interioare fine baroc ale gerrera Din secolul al XVII-lea până în secolul al XVIII-lea, San Salvador ne poartă, mare ca sală de întâlnire, biserica parohială și predicătoare a iezuiților din Sevilla, construită în anii - conform planurilor lui José Granado Contrar obiceiului, aceasta este o biserică sală cu trei nave, bazată pe paisprezece stâlpi care ies din zidurile din jur spre interior și împodobiți pe trei laturi cu semicoloane corintice și pe șase stâlpi liberi cu aceleași decorațiuni pe toate cele patru laturi O cupolă se ridică deasupra mijlocului Semicoloanele sunt parțial capelate, parțial împletite cu decorațiuni baroc elegante Deasupra nișelor obișnuite se întinde un pasaj în spatele pilaștrilor de perete proeminenți indicați Biserica aparține celor mai nobile clădiri baroc din Spania Aproximativ în același timp, ultima dintre marile biserici longitudinale spaniole din secolul al XVII-lea, Biserica iezuită Nuestra Señora de Belen din Barcelona ( - ), un exemplu de clădiri de săli din nordul Spaniei, cu un cor semicircular și rânduri laterale de capele, a fost ridicată O impresie deosebită o face trecerea dintre aceste capele și stâlpii principali, deasupra cărora se întind galerii de empori Acesta este motivul bisericilor palate cu două etaje, precum biserica palatului catolică din Dresda, cu partea de mijloc destinată predicării și cele laterale procesiunilor religioase Dacă interiorul templului este realizat în stil doric, strict stilat, dar relativ simplu, atunci exteriorul este cu atât mai decorat cu coloane răsucite, pilaștri fațetați și rame îngroșate Alături de aceste clădiri dreptunghiulare s-au dezvoltat la mijlocul secolului al XVII-lea biserici octogonale, rotunde și eliptice, funerare și colegiale Principalul constructor al Panteonului, capela funerară octogonală cu cupolă a regilor spanioli din Escorial ( ), a fost Juan Bautista Crescecius ( - ), italian prin naștere În construcție au fost implicați și Juan Gómez de Mora și alții Arhitectura pereților interiori este formată din jasp cu decorațiuni din bronz aurit Capitele corintice înalte depășesc perechi de pilaștri canelați Bolta și cornișa sunt umplute cu ornamente florale abundente Statui de îngeri zburători sunt plasate în fața pilaștrilor de perete Limbajul formelor dezvăluie o tranziție timidă la baroc O dezvoltare ulterioară a bisericilor baroc ovale este capela „de Nuestra Señora de los Dezemparados” din Valencia ( - ) de Martinez Ponce de Urranas Atașat unui dreptunghi, este disecat în afara doricului, în interiorul ionic Limba sa de forme se află sub influența italiană, care era în mod natural mai puternică în orașele de coastă din est decât în interiorul peninsulei Adevăratul „document al barocului italian pe pământ spaniol” (Schubert) este biserica rotundă a colegiului iezuit din Loyola ( - ), locul de naștere al fondatorului ordinului iezuit Designul original a fost realizat de marele arhitect italian Carlo Fontana Execuția a fost supravegheată de Ignazio de Ibero (născut în ) Cercul din mijloc, deasupra căruia se înalță cupola, este acoperit de un pasaj ca o capelă, îndepărtat de acesta de opt stâlpi cu pilaștri corinteni Exteriorul, însuflețit de semi-coloane și pilaștri perechi, căptușiți cu plăci, cu un arc cu un portal deasupra căruia se ridică un fronton rupt, în partea de jos este decorată în stilul Hurrigver destul de simplu, iar pe friza cu capiteluri corintice proeminente este foarte luxoasă Primăriile din Segovia, Reus și Toledo, care au fost deja menționate mai sus, au fost urmate din de transformarea unui vechi palat în primărie din Madrid, opera sculptorului și arhitectului Alonzo Carbonel, succesorul lui Juan Gomez de Mor ca arhitectul șef al palatului Simplă, cu frumoase turnuri de colț, clădirea este încă strict divizată Principalul său portal înalt baroc este de vremuri recente Remarcabile sunt plăcile suprapuse care apar deja aici, agățate în felul frunzelor zimțate sub cornișa principală a turnurilor Puțin mai devreme, deja în , a fost finalizată „temnita palatului” a lui Juan Bautista Crescencio, acum Ministerul de Interne din Madrid: clădirea din cărămidă a fost acoperită cu plăci de granit, încadrand ferestrele în linie dreaptă, echipată cu tetraedrici , sub cupole ușoare, turnuri laterale și un portal de fronton cu trei ferestre pe coloane, care singur dezvăluie, în contrast cu importanța calmă a întregului, o intruziune a fanteziei baroc Crescenzio și Carbonell au fost principalii participanți la construcția castelului Buenretiro, finalizat în Din el a supraviețuit puțin Această clădire, aparent, s-a remarcat și prin demnitatea limbajului formelor La apogeul stilului pictural ciudat al barocului se află curtea colegiului Santo Tomas din Madrid, cândva ridiculizat de mine, dar atrăgătoare, executată de pictorul José Jiménez Donoso ( - ) în , nobil în baza ei proporții și libere în eleganța decorațiunilor de pilaștri, care amintesc deja de baroc, dar în orice caz independente de orice „ordine de coloane” Orez Curtea Colegiului Santo Tomas din Madrid Din fotografia lui Laurent din Madrid Palatele private de importanță artistică erau rare în Spania în secolul al XVII-lea Partea nesărăcită a nobilimii se temea de invidia curții spaniole Doar în interior, de exemplu în Oviedo, în orașele de pe litoral precum Valencia și Barcelona, s-a dezvoltat ceva asemănător unui stil artistic de locuințe, însă, în cea mai puternică dependență de Italia În Oviedo, palatul contelui Nova construit de Manuel Regvera, cu frontoanele sale rotunjite, plate și triunghiulare, alternând calm deasupra ferestrelor, a fost construit tot în secolul al XVII-lea Cele mai multe dintre palatele minunate din Oviedo și toate locuințele remarcabile în stil baroc din Valencia și Barcelona aparțin secolului al XVIII-lea Stil de înregistrare suspendată O tendință originală specială în barocul spaniol este stilul plăcilor suspendate - un mod special de a decora coloanele, asemănător stilului maur Acest stil a fost dezvoltat mai ales puternic în orașele din nord-vestul Spaniei Aici trebuie să ne oprim și asupra direcției speciale a artei construcțiilor spaniole, a cărei origine a fost deja menționată mai sus - direcția care a transformat stilul plăcilor cu dinți de frunze în elementul principal al stilului decorativ În loc de pilaștri, există adesea doar lisene, în loc de capiteluri - sculptate sub formă de limbi, suprapuse una peste celelalte plăci, ai căror predecesori în Spania, pe lângă decorațiuni similare maure, sunt deja în unele ornamente de Catedrala Juan de Guerrera din Valladolid Aceștia ajung la deplină dezvoltare deja pe turnurile primăriei din Madrid Renumitul pictor și sculptor Alonso Cano din Granada ( - ), ca arhitect care și-a luat propriul drum, era deosebit de pasionat de acest tip de decorațiuni Kano a asociat cu libertatea baroc stilul formelor agățate Arcul de triumf, ridicat de el în pe Prado din Madrid pentru intrarea tinerei regine Marianna, a atras atenția generală asupra lui ca arhitect-decorator Mutându-se în la Granada, a găsit o oportunitate de a se dovedi ca atare Fațada Catedralei din Granada, executată de Cano, este de fapt o lucrare de un nou tip Este alcătuită din trei nișe arcuite cu două etaje, una lângă alta, care se închid ca un arc de triumf Nișa din mijloc este puțin mai înaltă decât cele laterale Pilaștrii de pe stâlpii proeminenți și de pe pereții din spate sunt decorați cu prelungiri și medalioane în relief, prefigurand stilul agățat al discului Acest stil este dezvoltat pe deplin în biserica Magdalenei din Cano din Granada, o sală nobiliară și o biserică cu cupolă cu capele laterale Plăcile suspendate cu capiteluri suprapuse una peste alta „sunt folosite aici cu o asemenea consistență ca în nicio clădire anterioară, tocmai ca principalul motiv decorativ, înlocuind complet ordinea coloanelor” (Schubert) și sunt decorate cu ornamente florale ușoare și cartușe În exterior, pereții de cărămidă și acoperișurile din țiglă sunt decorate cu inserții cu sticlă colorată Doar fațada este din pietre cioplite Orez Alonso Cano Fațada Catedralei din Granada Din fotografia lui Laurent din Madrid Modul în care motivele acestei arte ar putea fi combinate cu motive ale vechilor ordine, cu coroane și noi invenții de marmură bogată de alabastru și decorațiuni din stuc, arată în special interiorul capelei funerare San Isidoro la San Andres din Madrid, executată între - Studentul lui Cano, Sebastian de Guerrera Barnuevo ( ) Stilul de farfurii suspendate s-a dezvoltat deosebit de consecvent, poate fără ajutorul lui Cano, curgând din aceleași surse în extremul nord-vest al Spaniei, în Santiago de Compostela și în orașele învecinate Arhitectul Domenigo Antonio de Andrade (d ), creatorul grandiosului turn clopotniță baroc al maiestuoasei catedrale din Santiago, a umplut părțile superioare cu abundente decorații Hurrigvere, din a abandonat toate ornamentele vegetale din biserica sa iezuită din San Martin, acum Sant Iorge, o bazilică mândră cu trei coridoare pe stâlpi din Coruña, a apelat la stilul plăcilor, pe care le-a combinat cu proiecții puternice ale cornișelor și câmpuri ornamentale adânci, incizate rectiliniu ale pereților și îmbogățite cu contururi curbe Rămâne totuși îndoieli dacă această formă specială de decorare aparține arhitectului executiv Domingo Maceira ( ) Dezvoltarea ulterioară, care a condus la stilul special finit al bisericii San Francisco din Santiago, a avut loc abia în secolul al XVIII-lea Hurrigverismul, la care Schubert adaugă deja stilul Kano, cu supraîncărcarea sa a clădirii cu motive de decor semibaroc, semigotice, așa cum îl vedem pe unele dintre clădirile menționate mai sus, strict vorbind, se află pe un alt teren Creatorul său, după care poartă numele, a fost José Hurrigvera din Salamanca ( - ), ai cărui descendenți și adepți, parțial cu același nume cu el, abia în secolul al XVIII-lea au dezvoltat acest stil la „ultra-bijuterii” cu un complex fantastic decorarea avioanelor Primele lucrări ale lui José Hurrigvera, turnul și sacristia catedralei din Salamanca, au deja, mai ales în fiole, un nou tip de amestec de forme gotice și baroc, grele, dar care nu dă încă impresia de aglomerație Carul său funerar pentru regina Marie-Louise de Bourbon ( ) s-a dovedit a fi principala lucrare pentru noul stil dezvoltat de maestru mai târziu, în principal în altare mari, sculptate în lemn și aurite: coloanele lor răsucite, bogat decorate cu ornamente florale, sunt un amestec puternic de multe caracteristici decorative Altarele sale de la San Esteban din Salamanca pot servi drept exemple Fațadele și portalurile de piatră, marcate de stilul lui Hurrigvera însuși, au pierit aproape toate, iar recent a pierit și fațada somptuoasă a lui Santo Tomas din Madrid Apare cu siguranță ca arhitect în primăria din Salamanca, ale cărei turnuri cu cupolă nu au fost niciodată finalizate Foarte luxuriant în general, jucăuș arbitrar în unele detalii, limbajul său al formelor este aici în esență baroc, în sensul reelaborării formelor mai vechi într-un mod nou Primăria însăși aparține în întregime secolului al XVIII-lea și ceea ce ucenicii și adepții lui Hurrigvera au făcut din stilul său încă clar perceptibil, nu putem decât să urmărim mai jos Sculptură spaniolă din secolul al XVII-lea Privire de ansamblu asupra dezvoltării sculpturii spaniole Sculptura a fost prima artă din Spania care a dezvoltat un stil cu adevărat național și s-a eliberat de influența dominantă italiană Caracteristicile dezvoltării sale au fost un accent deosebit pe transferul de naturalețe în mișcări, păstrarea vechilor tradiții de pictare a statuilor, precum și concentrarea pe subiecte creștine Dacă arta spaniolă a construcțiilor, așa cum am văzut, de la începutul secolului al XVII-lea s-a străduit din nou involuntar pentru un contact mai strâns cu italianul, atunci artele vizuale ale Spaniei, în secolul al XVI-lea în urma italienilor, au devenit acum ele însele și s-au transformat la natură; în sculptură acest lucru s-a manifestat, poate, chiar mai clar decât în pictură Sculptorii spanioli, fără să-i pese de frumusețea lumii păgâne a zeilor, care domnea chiar și în sculptura Romei papale, au fost cei care s-au dedicat aproape exclusiv slujirii bisericii creștine, care nu a fost luată nicăieri mai în serios decât în patria Loyola Doar sculptorii spanioli, sfidând întreaga Europă, s-au ținut ferm de vechiul obicei de a picta și auri statui și reliefuri, în mare parte sculptate în lemn; în Spania, mai mult decât în alte țări, au încercat să înlocuiască maniera lui Michelangelo cu forme și mișcări naturale și expresia observată direct De fapt, sculptura și sculptura spaniolă policromă („al estofado”) din secolul al XVII-lea, căreia Dieulafoy i-a dedicat o operă uriașă, nu echivalentă peste tot în , reprezintă o zonă specială, de sine stătătoare, a istoriei artei Dacă sculptura spaniolă din secolul al XVII-lea a rămas fidelă policromiei conform vechiului obicei, acum chiar a încercat să-și asume responsabilitatea pentru acest obicei; maeștrii secolului al XVI-lea, spre deosebire de sculptorii anteriori, care foloseau serviciile speciali de „encarnadores” (vopsele corporale), „estofadores” (vopsitorii de haine) și „doradores” (auritorii), destul de des pictau și aurit statuile lor înșiși; marii sculptori ai secolului al XVII-lea au început din nou să lase pictorilor colorarea lucrărilor lor Francisco Pacheco, unul dintre cei mai importanți pictori din Sevilla ai perioadei de tranziție ( - ), care a scris un manual de pictură, a participat adesea la colorarea lucrărilor compatrioților săi, a apărat diviziunea muncii în acest sens și s-a lăudat că el a inventat un tip special de colorare mată, dând corpului un aspect natural perfect Este o greșeală să credem că Pacheco și-a aplicat culoarea mată la articole de îmbrăcăminte și altele asemenea, care erau încă pictate, adesea pe pământ aurit, cu vopsele în ulei strălucitoare, dar fin coordonate Unii dintre cei mai mari maeștri, precum grecii antici, introduceau ochi de cristal în statuile sfinților și chiar le plăcea să pună lacrimi de cristal pe obraji Dar gustul delicat al artiștilor spanioli, care au știut să contopească toate acestea într-un întreg cu adevărat artistic, merită surpriză Statuile de bronz din Spania erau foarte rare în această epocă Figura de bronz în genunchi în mărime naturală a lui Don Cristobal de Rojas y Sandoval, de Juan de Arfes ( - ), plină de viață, pe o piatră funerară din San Pedro in Lerma, datează din secolul al XVI-lea Sculpturile mari din piatră se găsesc, în afară de pietre funerare, în principal ca componente ale arhitecturii exterioare și interioare, chiar și acestea poartă uneori urme de colorare Printre acestea se numără statuile colosale ale celor șase regi Vechiului Testament de Juan Bautista Monegro (d ), cel mai bun student al lui Berruguete, în fața ultimului etaj al fațadei bisericii Escorial și statuia sa gigantică a Sf Lawrence în holul de la intrare în Escorial; mari grupuri de piatră de evangheliști și părinți ai bisericii José de Arfes ( - ) peste capelele laterale ale „Carapapio” din Catedrala din Sevilla; de asemenea, statuile apostolilor de Francisco del Rincon din nișele exterioare ale bisericii Nuestra Señora de las Angustias din Valladolid, finalizate în Toate aceste lucrări de stil vechi încă se află pe pământ italian Noua sculptură națională spaniolă, care era în esență o artă religioasă, a înflorit în principal în două școli, cea nordică, cu Valladolid ca centru principal, și cea sudică, al cărei centru este Sevilla Sculptorii din Valadolid În Valladolid, unde Esteban Jordan (circa - ), în pragul noului secol, a executat în Biserica Magdalena lucrări precum altarul principal colorat, sculptat în lemn și monumentul de alabastru pictat de Pedro Gasca, deja liber de la Michelangelo exagerări, creatorul primei regie a fost Gregorio Gernandez, la Sevilla, unde Pacheco pictase deja sculpturile lui Gaspar Nunez Delgado, de Juan Martinez Montañez Școlile nordice și sudice s-au întrecut ca două surori în revenirea la forme, poziții și mișcări naturale, dar diferă în starea lor spirituală și înțelegerea culorilor Sever a abundat în teme triste și și-a îmbrăcat lucrările în culori serioase și simple Sudul, înfățișând și suferința, a preferat episoadele mai vesele în care frumusețea tipurilor sale feminine a triumfat și le-a pictat magnific cu culori mai strălucitoare și mai luxoase Gregorio Gernandez, sau Fernandez ( , nu , până în ) era din Galiția, dar s-a stabilit în Valladolid, unde, prin puterea talentului său, a readus stilul lui Berruguete și Becerra la simplitatea naturii Crucifixul său de altar nu a fost păstrat, dar, din câte știm, deja aici a apelat la cooperarea unui pictor profesionist Colorarea policromă a „Sfintei sale familii” acum în San Lorenzo în Valladolid, a fost preluat de Diego Valentin Diaz, asistentul său fidel de mulți ani Și aici, după starea păstrată, părțile corpului sunt vopsite cu vopsea mată, hainele cu vopsele în ulei cu aurire Cea mai bună lucrare a lui este considerată a fi atingătoarea, îngenuncheată și plângând neputincioasă, întorcându-și capul și partea superioară a corpului spre cer, Maica Domnului îndurerată din Capela Crucii din Valladolid Aici ochii și lacrimile sunt făcute din cristal; aici, culorile mantiei negru-albastru, rochia maro captusita cu ocru galben, si basma gri sunt coordonate strict si subtil; și tocmai aici s-au îmbinat în mod miraculos cea mai jalnică mișcare și cea mai simplă naturalețe în limbajul formei plastice Cel mai convenabil este să-l studiezi pe Hernandez în Muzeul Valladolid Există înalt relieful său cu Răstignirea și pictat cu vopsea purpurie mată pe un fundal de aur de John, a cărui naturalețe a considerat că este o datorie să învinovățească chiar și pe Passavant Există „Pieta” lui, Fecioara ținând în genunchi cadavrul înțepenit al Mântuitorului, un grup remarcabil prin rară nemijlocire a simțirii: există în prezent ușurarea lui din Carmen Calzado cu Madona care transmite Sf Simon are toiag și mantie Ilustrul, cu o colorare calmă, Sf Francisc al acestui muzeu, trebuie să-l atribuim și lui Hernandez, iar în statuia mare a Terezei, și cu atât mai mult în imaginile patimilor ( opriri - „Pasos”), purtate în procesiuni, putem recunoaște doar lucrările lui atelierul lui Orez „Pieta” Grup de lemn pictat de Gregorio Gernandez în Muzeul din Barcelona Din fotografia lui Laurent din Madrid Dintre numeroșii discipoli ai lui Hernandez, doar câțiva au avansat ca personalități artistice Stilul său a fost transferat la Madrid timp de aproximativ o jumătate de secol de către maeștri precum portughezul Manuel Pereira (d ), creatorul cândva faimosul St Bruno în mănăstirea cartuşiana del Paular din Madrid, a cărei repetare frumoasă, clar simţită, în mănăstirea cartuşiana Miraflores, şi Alonso de los Rios din Valladolid (circa - ), fondatorul unei întregi şcoli de sculptori care a înflorit în secolul al XVIII-lea la Academia din Madrid Sculptorii Școlii din Sevilla Școala de sculptură spaniolă din Sevilla era independentă de Valladolid și, în același timp, avea și o aromă națională pronunțată Cei mai faimoși maeștri ai acestei școli sunt Juan Montañez și elevul său Alonso Cano Lucrări de Montañez Școala de sculptori existentă simultan în Sevilla, a cărei dezvoltare a descris-o Gendke într-o carte specială, independent de școala din Valladolid, s-a îndreptat de-a lungul aceluiași drum național Juan Martínez Montañez s-a născut în provincia Granada în jurul anului , nu în , așa cum crede în mod eronat Dieulafoy A murit în Învățătorul său se numește Pablo de Rojas El își datorează adevărata natură și, în același timp, stilul luminat numai lui, poporului și epocii sale Împreună cu Berimudets, susținem faptul că adorabilul Copil Hristos din din sacristia „vechii capele” a Catedralei din Sevilla cu semnătura sa ar trebui considerat prima sa lucrare de încredere De mare importanță este retabloul său extins pictat, compus din reliefuri și figuri de sfinți la San Isidro del Campo în Santiponce, lângă Sevilla ( - ) Cei mai bine executați sfinți: Sf Ieronim în mijlocul altarului, pictat de Pacheco în jos, Sf Isidor cu Madona deasupra lui Reliefurile narative, poate doar opera atelierului său, sunt încă destul de ciudat aranjate, dar figurile individuale se disting prin rigoare și frumusețe matură Retabloul lui Montañez - este mai finisat în ansamblu în Santa Clara din Sevilla, în mijlocul cărora se află la fundul St Clara, în vârf se află Imaculata Zămislire, iar ușile fixe sunt decorate cu imagini în relief din Noul Testament Cel mai perfect retablo al lui Montañez este o structură puternică cu trei niveluri din San Miguel din Cadiz în Aici, imaginile în relief ocupă partea de mijloc, trei pe fiecare nivel, cu Căderea îngerilor, Schimbarea la Față și Adormirea la Față ocupând partea din mijloc deasupra celuilalt, iar pe laterale sunt așezate figuri individuale de sfinți Reliefurile, excelente în compoziție, arată creșterea continuă și încrezătoare a artei acestui maestru în comparație cu cele situate în Santiponce și finalizate în urmă cu de ani Tot ceea ce Montañez a realizat în domeniul plasticului mormântului este exprimat în figurile sale de piatră îngenuncheate ale lui Don Perez de Guzman el Bueno și ale soției sale în aceeași biserică din Santiponce Ele nu sunt extrase din natură, ci reprezintă portrete ideale de o mare vitalitate Montañez este cel mai captivant în lemnul său sculptat și figurile individuale pictate ale Sf Său Domingo, St Bruno și Ioan Botezătorul din Muzeul din Sevilla, desigur, nu ating încă înălțimea celor mai bune lucrări ale sale Dar magnifice, bine concepute, sclipitoare de viață și spirit, statuile Sf Ignatie de Loyola si Sf Francisc de Borja din biserica universității din Sevilla sunt deja printre cei mai buni, iar în imaginile visătoare ale Sfintei Fecioare, care au influențat toată arta spaniolă, acest maestru s-a depășit pe sine Divinitatea simplă a expresiei se îmbină în aceste lucrări cu toată frumusețea femeilor andaluze Plin de mândrie sfântă, stă Maria cu copilul în Muzeul din Sevilla Plin de grandoare și ardoare sunt simbolul său imagini ale „Imaculatei Concepții”, adică nu atât o fecioară concepută, cât o fecioară concepută, care în cele mai multe cazuri se înalță pe cer pe o semilună înconjurată de capete îngerești, cu brațele încrucișate pe piept și cu profundă reverență coborând sau ridicând ochii spre cer Nu există niciun alt popor a cărui artă înfățișează acest mister atât de des, atât de sincer și atât de captivant ca spaniolii, iar Montañez este unul dintre creatorii care au adus aceste imagini la perfecțiune Cea mai frumoasă „Concepție” a lui, tot focul, tot sufletul, toată uitarea de sine în forme fidele naturii, cea mai frumoasă feminitate, învelită în haine magnifice căzute în falduri magnifice, stă în catedrală; următoarea cea mai frumoasă este în biserica universității din Sevilla Dar cât de divin și în același timp omenesc a fost capabil acest maestru să înfățișeze tipul Dumnezeu-Omului suferind, îl arată cu adevărat puternic în măreția sa simplă și neîmpodobită „Răstignirea” din Catedrala din Sevilla, a cărei policromie „mat” îi aparține lui Pacheco, precum și „Carry the Cross” (del Gran Poder), acoperit din păcate cu haine adevărate, în bisericile San Lorenzo și San Salvador din Sevilla Capul subtil conceput și executat al lui Hristos, cu nasul subțire, obrajii înfundați, buzele umflate, este în sine nu mai puțin demn de admirație decât însuflețirea lui prin cele mai profunde scopuri ale mântuirii lumii Creativitatea studenților și adepților lui Montañez Dintre discipolii lui Montañez, fiul său Alonso Martínez Montañez, care a murit în , stă atât de aproape de el, încât sunt adesea confuzi Dar, așa cum arată „Concepția” încrezătoare în sine din catedrală și altarul mare din San Clemente din Sevilla, îi lipsește imediatitatea și profunzimea conștientă a creațiilor tatălui său Pedro Roldan ( - ) era mai independent, deși emoționantul său „Iată omul” din Biserica Caridad din Sevilla îi amintește atât de mult lui Montañez, încât i s-a atribuit acestuia din urmă Propriul său mod de realism mai grosolan și mai sec apare în ambele plângeri ale lui Hristos, dintre care una împodobește „Carpapio” al catedralei, cealaltă, cu teribila colorare realistă a lui Valdez Leal, biserica Caridad din Sevilla Cel mai semnificativ dintre studenții lui Montañez ca sculptor a fost studentul de pictură al lui Pacheco Alonso Cano de Granada ( - ), pe care îl cunoaștem deja ca un fel de arhitect și pe care îl vom întâlni din nou printre pictori S-a dedicat în principal sculpturii abia din , când, după o viață tulbure, s-a stabilit în pace în orașul natal ca beneficiar al catedralei Dintre lucrările sale sculpturale timpurii, vom numi atât altarele Sf Ioan din Santa Paula, „Concepția” din San Andrea din Sevilla, cât și altarul Madonei din biserica Lebrija „Concepția” de la San Andrea, cu poziția sa cochetă și colorarea plăcută, se potrivește cu o direcție ulterioară a lui Cano decât Montañez Chiar și „Răstignirea” lui, ca în biserica Montserrat din Madrid, cu o masă căzută pe obrazul subțire al unui cap plecat spre dreapta, și în vechea sacristie din Valencia, cu forme mai degrabă plăcute decât maiestuoase, mai blânde și mai sentimentale decât a lui Montañez; aceleași trăsături le dezvăluie Sf Anthony cu pruncul Isus în brațe la San Nicolás din Madrid O statuie mai crudă a Sf Anna din Catedrala din Granada (a treia la număr), atribuită de Dieulafoy maestrului însuși, aparține numai direcției sale; dimpotrivă, inspirat trupesc și spiritual, tremurând de durerea nervoasă, Sf Magdalena de la Cartuziana din Granada și ni se pare a fi propria sa opera Este acest gen de lucrare care dezvăluie un sentimental mai mare și un simț al frumosului mai conștient, care disting stilul lui Cano de cel al lui Montañez Dintre studenții lui Alonso, Pedro de Mena (d ) este cel mai important sculptor spaniol din a doua jumătate a secolului Mai ascuțit decât numiții vechi maeștri, el subliniază „contrastul” Structura corpului său este mai fermă și mai clară Capetele cu nasuri late și buzele subțiri înguste sunt mai rotunde și mai pline El nu este un maestru în a desemna în mod viu diversele exterioare mișcările, dar în figurile sale mișcarea lor interioară este clar exprimată Orez Statuia din lemn a Sf Francisc în Catedrala Toledo de Pedro de Mena Din fotografia lui Laurent din Madrid Mena a devenit faimos mai întâi pentru figurile sale individuale pictate ale mănăstirii El Angel din Granada, iar apoi, din , pentru figurile sale nepictate de sfinți de pe scaunele corului catedralei din Malaga; ambele lucrări i-au fost date de Kano Neliniștite în mișcare, cu frunțile înalte, tipurile ideale ale apostolilor săi par mai puțin reușite decât chiar și figurile sfinților medievali, mai firești și cu mare mișcare interioară Statuia sa ecvestră a lui Sant Iago (Sfântul Iacob) din Catedrala din Granada suferă de o obscuritate în mișcarea generală, deși în special are mai mult succes Mica lui statuie a Sf Francisc în Catedrala Toledo ( ), unde este atribuită în mod eronat lui Cano Luxos și nobil St Magdalena si Sf Gertrude Mena din San Martin, „Răstignirea” sa din Nuestra Señora de Grazia din Madrid dă impresia unei mișcări puternice, aproape sălbatice Cel mai frumos maestru „Concepție” ( ) îl are pe San Nicolas în Murcia Cea mai matură dintre Mariele sale, o Madonă așezată în roz și alb, cu un prunc vesel în brațe ( ), se află în biserica călugărițelor desculțe din Granada În secolul al XVIII-lea a călcat peste José de Mora ( - ), unul dintre ultimii studenți Kano În figuri calme, care sunt sfinții cu umeri largi, cu cap mic din Capela Cardinală a Catedralei din Cordoba, el a aderat încă la buna tradiție școlară și, în același timp, la natură În figuri mai animate, intenționalitatea răzbate în transferul sentimentelor pasionale Sf lui Iosif și Sf Bruno din mănăstirea cartuşiană din Granada, atribuite lui Dieulafoy, conform tradiţiei actuale, lui Cano, sunt lucrări caracteristice de acest fel În St Bruno, cu brațele încrucișate sus pe piept și buzele rugător, întredeschise, privind îngrijorat spre cer, credința extatică se exprimă strălucitor, dar oarecum teatral Sfantul impuls al Sf Cecilia pe altarul lui Sant'Iago din Catedrală și St Panteleon în Biserica Sf Anna din Granada, în orice caz, nu poate fi comparată cu ardoarea Sf Bruno Orez Sf Bruno de José de Mora, în Certosa din Granada Din fotografia lui Laurent din Madrid Mai jos vom vedea că Spania în secolul al XVIII-lea nu și-a schimbat statuile de lemn în haine pictate (al estofado) Pictura spaniolă a secolului al XVII-lea Privire de ansamblu asupra dezvoltării picturii spaniole O caracteristică a picturii spaniole a perioadei a fost combinarea motivelor creștine cu detalierea atentă a scenelor de zi cu zi, inclusiv din viața oamenilor de rând În perioada de tranziție de la tradiția italiană la arta națională, unul dintre cei mai importanți artiști ai Spaniei a fost El Greco (Domenico Theotocopuli) Mișcarea timpului de tranziție În secolul al XVII-lea, Peninsula Iberică s-a mutat în prim-planul țărilor europene cu pictura sa, care reprezenta în principal arta bisericească sau de curte Într-adevăr, Velasquez, cel mai mare dintre maeștrii spanioli, este acum considerat în general cel mai mare pictor în adevăratul sens al cuvântului Biserica încă cerea imagini preponderent religioase, executate cu fidelitate după regulile binecunoscute expuse în cartea lui Pacheco, a căror respectare era supravegheată de cenzură; aprofundarea spirituală nu a fost pusă, totuși, nici obstacole Curtea cerea în principal portrete, în cazul picturilor istorice din trecutul recent al Spaniei, cărora legătura cu grupurile de portrete dădea putere și vitalitate; pentru a decora castele, în plus, alegorii mitologice erau necesare pentru picturile decorative realizate în secolul al XVI-lea de către maeștri italieni în vizită În mâinile marilor spanioli ai noii direcții naționale, astfel de lucrări, păstrate într-un număr mic, au primit o amprentă nouă, originală Marii maeștri spanioli au fost cei care au pictat de bunăvoie picturi de gen în mărime naturală din viața populară, în care a fost adus în evidență simțul lor inerent al realității, dar numai ca studii pentru picturi religioase și lucrări de portrete și, uneori, chiar peisaje care reprezentau semne călăuzitoare a unei noi înțelegeri a naturii, în ciuda întregului aspect decorativ al unor astfel de peisaje mediocre Contactul direct cu realitatea pământească și grandoarea cerească conferă picturii spaniole de înaltă tehnică din secolul al XVII-lea un farmec aparte Informații vechi despre pictura spaniolă de către autori precum Pacheco, Palomino, Vincentio Carducho, Giusepe Martinez și Pontz, au fost colectate și completate în lexiconul artiștilor lui Leon Bermudez Printre cei mai noi exploratori spanioli, Cruzada Villaamil, Tsarco del Valle și Jose M Asencio sunt mai importanți decât alții În Anglia, Sir William Sterling, în Franța, Blanc, Viardot și Lefort au oferit servicii în studiul istoriei picturii spaniole În știința germană, opera lui Passavant, Waagen, Luke merită încă atenție, iar Carl Justi a explorat și a evaluat aproape întreaga zonă pe cont propriu În mod semnificativ și în același timp capricios, mișcarea de tranziție s-a manifestat la Toledo, unde amintitul grec cretan Domenico Theotokopuli, „El Greco” (circa - ), un elev al bătrânului Tițian la Veneția, s-a stabilit în Acest „grec”, căruia Cossio i-a dedicat două volume în lucrările sale venețiene în , stă alături de Tintoretto, așa cum arată picturile sale cu „vindecările orbilor” din Parma și Dresda și portretele lui Clovio din Napoli În Toledo, și-a dezvoltat treptat pensula rapidă și ondulată în legătură cu scrierea largă a bătrânului Tițian și stilul matur al lui Tintoretto și a ajuns în mod independent la creativitatea contemplativă, preferând formele alungite, subțiri, fără îndoială maniere și un ton rece de culori gri , făcându-l, ca un inovator îndrăzneț, în În unele cazuri, predecesorul lui Velasquez, și în ochii ultimilor cercetători și părintele impresionismului modern Prin urmare, nu suntem deloc surprinși de faptul că Meyer-Graefe îl pune deasupra lui Velazquez, dar nu putem împărtăși evaluarea sa exagerată asupra acestui maestru talentat Celebrul său „Dezbrăcând hainele Mântuitorului pe Calvar”, „el Espolio” din , în Catedrala din Toledo se află încă în stadiul de trecere la cel fantomatic stilul ultimilor săi ani Cu o rugăminte, privind în sus la cer, Mântuitorul într-o mantie roșie stă între călăi În compoziție se văd urme ale tehnicilor bizantino-grecești Mai contemplativă este deja starea de spirit din „Trinitatea” din Muzeul Prado Parțial cele mai vechi, parțial unei epoci ulterioare, aparțin numeroasele sale portrete din Madrid și Toledo, ale căror capete deosebit de inspirate cu nas lungi reprezintă mai degrabă tipuri generale decât portrete, dând uneori chiar impresia de umbre maiestuoase ale lumii celeilalte Cele mai bune tablouri ale noii sale direcții, marcate de un triplu acord colorat gri-albastru-galben, înfășurat exagerat de lung, adesea cuprinse de mișcare convulsivă a figurilor „Înmormântarea contelui Orgazi” (circa ) din Santo Tome din Toledo, "Sf Mauritius” (circa ) și „Viziunea lui Filip al II-lea” (circa ) în Escorial Trei lucrări majore ale lui El Greco, finalizate în pentru capela Sf Joseph în Toledo, St Iosif, Sf Martin și Madona cu sfinți reprezintă limbajul deja pe deplin dezvoltat al formelor exagerat de alungite și al compoziției sale monumentale Dintre picturile din Muzeul Prado, imaginile convulsive ale Botezului lui Hristos, Răstignirii și Învierii datează de la sfârșitul secolului al XVI-lea, dar imaginile spiritualizate ale Pogorârii Duhului Sfânt și ale Sf Francis” arată la ce a ajuns în noul secol Exuberanța sa deosebită a făcut din el dragul modei secolului XX Orez Răstignirea în Prado din Madrid de Theotokopuli el Greco Bazat pe o fotografie a lui F Hanfstaengl din Munchen Dintre studenții de la El Greco, niciunul nu a călcat pe urmele super-artificialității sale Pedro Orrente, „Bassano spaniol”, care a murit la Toledo în , care a lucrat și a înființat o școală în Valencia, s-a alăturat, așa cum arată picturile sale timpurii din Catedrala din Toledo („Adorarea magilor”, „Adorarea păstorilor”, „Sf Ildefonso”) , la stilul venețian tineresc al profesorului său, iar mai târziu – în calitate de observator înfocat al lumii animale – a trecut la un tip independent de reprezentare a grupurilor de animale și a distanțelor peisajului în spiritul „basanienilor” " Numeroase picturi cu el se află la Madrid „Întâlnirea lui Iacov cu Rahela” din Dresda este caracteristică Dintre cele opt picturi din Muzeul Prado, unele sunt complet lipsite de episoade biblice în favoarea peisajelor pure cu ciobani și turme Proaspete prin observatie, suculente si scrise colorat, imbogatesc zona cu teme si înțelegerea naturii în pictura spaniolă Dimpotrivă, elevul lui Theotocopuli, Juan Bautista Maino ( - ), a dezvoltat un stil de tranziție, viguros ca formă și culoare, care, după cum arată Adorarea sa magilor din Madrid, amintește uneori de tonul galben pal al primilor ani ai lui Caravaggio; iar Luis Tristan ( - ), cel mai amintit elev al lui Greco, ale cărui lucrări cele mai bune sunt considerate a fi altarele mari ale bisericii parohiale din Iepes și din Santa Clara din Toledo, abordează uneori chiar arta Ribera cu formele sale încrezătoare și profunzimea culorilor, umbre întunecate și pete strălucitoare de lumină Școli de vârf de pictură spaniolă Rolul principal în dezvoltarea picturii spaniole l-au jucat școlile din Valencia, Madrid și Sevilla Deoarece primele două au menținut legături mai puternice cu arta italiană și flamandă, în școala din Sevilla s-au format stilurile naționale înaintea oricui Valencia În Valencia, ai cărui artiști Alcagali le-a dedicat un lexic critic nu în întregime de succes, Juanes a fost urmat de Francisco Ribalta (circa - ), un puternic lider al artei de tranziție a secolului al XVII-lea Ribalta a profitat de anii de școală în Italia Este posibil să fi studiat Correggio la Parma Întors la Valencia, a apărut totuși în numeroasele sale picturi ca un maestru care, așa cum am scris acum câțiva ani la Valencia, „reprezintă arta spaniolă în punctul de tranziție către independență, este deja un colorist complet în sensul unității de ton și clarobscur magic și, în plus, știe să îmbine formele și unghiurile foarte încrezătoare cu originalitatea personală Cu credință înflăcărată, își animă tipurile de viață spaniole Apostolii sunt înghesuiti în genunchi în jurul mesei la celebra sa „Cina cea de Taină” din Collegium del Patriarca din Valencia ( ) O impresie uimitoare o face „Înmormântarea” magnificului său altar pliabil al aceleiași biserici Spiritualitatea interioară și libertatea de performanță se remarcă prin „Sf Bruno" din Muzeul Valencian, unde există o serie de alte lucrări ale lui Ribalt, care dezvăluie puterea aproape matură a noii picturi spaniole Cel mai bătrân dintre maeștrii spanioli cu adevărat mari, complet liberi ai noului secol este elevul lui Ribalt, Giusepe de Ribera, înscris de noi la școala napolitană, deși era spaniol din cap până în picioare Nu ne putem opri asupra altor studenți ai lui Francisco de Ribalt, chiar și asupra fiului său Juan ( - ), dar vom menționa că sub conducerea lui Pedro Orrente s-a format la Valencia pictorul de luptă Esteban March (circa - ) „Crossing the Sea” dezvăluie maniera sa ușoară, proaspătă, dar încă nelipsită de convenții de a descrie mișcările de masă Madrid Școala glorioasă din Madrid, descrisă în lucrările generale ale lui Beruete și Moret, a fost în esență sub influența artiștilor italieni invitați de curte și a picturilor italiene din secolul al XVI-lea cumpărate pentru palate, când Velasquez a apărut ca steaua ei călăuzitoare în Mai târziu, influența Olandei, Rubens, care a vizitat curtea spaniolă în și , și Van Dyck, care și-a trimis picturile în Spania, au afectat Studenții de la Madrid de la italieni în vizită, care nu manifestă o independență clar exprimată, în urma curgerii timpului, au trecut însă treptat la un desen mai liber, la o literă mai largă și la un ton mai solid și mai expresiv, dar adesea și o culoare mai slabă Visensio (Vincenzo) ) Carducho ( - ), elev al fratelui său Bartolome, care a vizitat și atelierul lui Ribalt din Valencia, a fost în fruntea acestor maeștri cu cel mai mult marea sa lucrare au fost de tablouri din viața cartuşenilor din mănăstirea cartuziană Paular Cele mai importante dintre ele sunt atârnate în incinta fostului Muzeu Trinidad din Madrid Muzeul Prado are douăsprezece picturi ale lui „Viziunea Sf Gonzago” ( ) din Dresda este caracteristic modului său mai dezvoltat mai târziu, în esență realist, dar cu un ton blând, contrazicând propriile dialoguri („discursos”) Italieni, ca și Carducho, au fost Eigenio Caxes ( - ) și elevul lui Carducho Felix Castello ( - ), care, de asemenea, au făcut treptat pași către o nouă artă națională Înzestratul, aspirant la adevăr, elev al lui Carducho, José Leonardo ( - ), care termina perioada de tranziție, era, totuși, spaniol Toți acești maeștri au participat la un fel de întreprindere artistică a curții de la Madrid, a cărei implementare, pe lângă Juan Bautista Maino, a fost responsabil și de marele Velasquez Maino a ales subiecte, Velazquez a ales artiști Era vorba de a decora sala regală a castelului Buen Retiro cu douăsprezece tablouri ale vieții moderne, reprezentând războaiele spaniole, adică despre o sarcină complet modernă, rezolvată cu un realism mai mare decât sarcini similare la curtea franceză În Muzeul din Madrid sunt păstrate opt picturi Dintre acestea, Maino deține „Alegoria pentru cucerirea Flandrei”, Visensio Carducho – „Bătălia de la Flerus”, „Eliberarea orașului Constanța” și „Asediul Reinfels”; Eugenio Caxes - „Eliberarea Cadizului”; Felix Castello - „Victoriile spaniolilor asupra olandezilor” și „Debarcarea generalului Fadrique pe San Salvador”, Leonardo – magnifica „Predarea Bredei” și „Capturarea lui Acqui” În aceste picturi, comandanții victorioși joacă rolul principal - totul este în prim-plan, în timp ce bătălia este în mare parte în plină desfășurare în fundal Recepția generală tinde să producă un efect pitoresc Dar dacă comparăm toate aceste picturi cu lucrări similare ale lui Velazquez, încă nemenționate, devine evident că ele sunt încă în ajunul sanctuarului artei naționale spaniole Sevilla De când marele maestru din Valencia, Ribera, s-a mutat la Napoli, onoarea de a fi locul de naștere al unui nou stil național spaniol rămâne în spatele Sevilla, a cărei pictură a descris-o Sentenach Dintre maeștrii grosolani, reci, încă italianizanți ai perioadei de tranziție, Juan del Castillo ( - ) - și apoi numai ca profesor al lui Cano și Murillo - și Francisco Pacheco ( - ), precum și profesorul și tatăl socrul lui Velasquez, merită menționat partea, iar autorul „Carții picturii” – pe de altă parte În cadrul noii mișcări au urmat „vechea direcție” O puternică revoluție artistică a avut loc în lucrările lui Juan de las Roelas (circa - ), originar din Țările de Jos, dar probabil școlar în Italia Deși în stilul său se regăsesc amintiri flamande și italiene, el le-a reelaborat totuși într-o manieră spaniolă particulară de caracterizare clară, culori înflorate și efecte de lumină strălucitoare Picturile sale timpurii includ marea Răstignire a Sf Andrew” din Muzeul din Sevilla, cu tipuri clar definite, înflăcărate, încă pestrițe, dar bogate în culori irizate și o distanță peisajului albăstrui-verde „Concepția” din Dresda, cu Maica Domnului în albastru peste o rochie roșie, nu este încă suficient de liberă Cele mai bune lucrări ale sale stau deja complet de cealaltă parte a mișcării de tranziție Aceasta este magnifica „Bătălie de la Clovigo” cu radiantul Iacov pe un cal alb ( ) în Catedrala Sangra, strălucitoarea „Ziua Treimii” din spitalul Sangra și inundată de lumină, transmisă în mod realist „Moartea Sf Isidro” în biserica acestui sfânt din Sevilla În fruntea școlii mature din Sevilla din secolul al XVII-lea, l-au pus pe primul profesor al lui Velasquez, Guerrera el Viejo ( - ), care a studiat cu Pacheco sub un anume Luis Fernandez Guerrera este considerat primul naturalist și pictor independent dintr-o gamă largă de școli spaniole Fără îndoială, cu pensula lui îndrăzneață și suculentă, s-a străduit pentru o nouă putere și măreție; dar puterea lui nu s-a echilibrat încă, limbajul lui de formă este adesea dur, iar efectele luminii sunt rafinate „Judecata de Apoi” de la San Bernardo din Sevilla, ale cărei „suflete păcătoase” au făcut impresie în Spania pur și simplu pentru că goliciunea lor este cu adevărat goală, amintește încă de Roelas, a cărui influență este indubitabilă „ Ziua Treimii ” sa din , văzută de noi în Galeria Lopez Sepero din Sevilla, cu figurile colosale din prim plan, înfățișând „Cuvinte punctuale”, este într-adevăr o revelație în comparație cu pictura de același conținut a lui Roelas; „Sărbătoarea Sf Hermengild” ( ), un sfânt vizigot într-o armură de oțel albastru, urcând la cer într-un dans rotund al îngerilor de aur strălucitor, desfășoară deja toate mijloacele artei sale furtunoase Dintre picturile sale de gen despre viața de tavernă a oamenilor (bodegones, bodegoncellos), care ar fi avut cea mai puternică influență asupra lui Velázquez, nu a supraviețuit nici una de încredere În general, se află, fără îndoială, pe terenul noului secol Mai blând, flexibil și plăcut a fost fiul său Francisco Guerrera el Mozo ( - ), care a vizitat Italia și apoi, ca și tatăl său, s-a mutat la Madrid „Sf Hermengild” în Prado se îndoaie și se îndoaie după toate regulile picturii baroc Stilul spaniol naturalist al epocii atinge pentru prima dată o stabilitate înflăcărată, curajos de puternică, dar conștientă la elevul lui Roelas Francisco Zurbaran ( - ), care a reușit să transmită cu deosebită acuratețe natura, care a servit drept model pentru fiecare imagine, fiecare cap, fiecare rochie, cu cea mai înaltă putere de inspirație religioasă Zurbaran a văzut scopul artei în principal în reprezentarea legendelor monahale despre viziuni În același timp, nu a fost doar un bun desenator care a reușit în relații spațiale, ci și un pictor înnăscut care, în ciuda unei oarecare uscăciuni a scrisului, a reușit să îmbine într-un singur ton culorile locale puține, dar puternice, cu negru, alb și gri și inundați-i cu un șuvoi de lumină strălucitoare Pe scurt, Zurbaran, după Ribera, care nu l-a influențat, este cel mai bătrân dintre pictorii spanioli maturi ai noii ere Deja în retabloul Catedralei din Sevilla ( ), el este pe drumul spre independență În „Triumful Sf Thomas Aquino, situat în Muzeul din Sevilla, este deja destul de original, cu caracterizarea sa fascinantă a fețelor și strălucirea clară a luminii Două serii de picturi ale sale din viața monahală, scrise în pentru mănăstirile din Sevilla, sunt cele mai experimentate și mature lucrări ale acestui maestru în desen și culoare Imagini din viața Sf Pedro Nolasco a făcut parte din Muzeul din Madrid, din viața Sf Bonaventurele sunt împărțite între galeriile Luvru, Berlin și Dresda Orez „Sf Bonaventure”, un tablou de Francisco Zurbaran din Galeria Regală Dresda Din fotografie ed F Bruckmann la München Alți maeștri cunoscuți ai școlii din Sevilla au venit din atelierele lui Pacheco și Castillo Alonso Cano ( - ), deja cunoscut de noi ca arhitect și sculptor, a devenit pictor și a schimbat atelierul lui Pacheco cu atelierul lui Castillo A lucrat la un moment dat la Madrid, dar în cele din urmă s-a întors la Granada Principalul său succes își datorează picturii Deși în spatele desenului său calm, rotunjit și a culorilor atent alese se simte umbra vechii școli, cu toate acestea, datorită animației și forței imaginației sale și fluidității blânde a pensulei sale, el a obținut libertatea unei noi arte naționale spaniole În Muzeul Prado din Madrid, unde lucrările sale „Trupul lui Hristos sprijinit de îngeri”, „Hristos la coloană” și frumoasa Madona cu stele într-un halou așezat în mijlocul peisajului, el este mai bine reprezentat decât în muzeele din Sevilla si Granada Latura sa puternică este subliniată de St Agnes din Berlin, iar un exemplu mai slab al artei sale este St Pavel la Dresda Cea mai înaltă etapă a artei sale este arătată de „Răstignirea” Academiei din Madrid și de Madona Catedralei din Sevilla, iar capodopera sa, îmbinând mai ales fericit o viață intimă caldă, un sentiment de frumusețe și sinceritate, vedem „Madona del Rosario” în Catedrala orașului Malaga În general, Cano este mai intenționat, mai sensibil și mai slab decât Ribera, Zurbanat și Velázquez Datorită lui, pictura spaniolă nu avea să devină artă mondială Orez „Madona cu stele” de Alonso Cano, în Prado din Madrid Bazat pe o fotografie a lui F Hanfstaengl din Munchen Conaționalul lui Cano și tovarășul mai tânăr în atelierul Castillo, Pedro de Moya din Granada ( - ), este un fenomen aparte în viața artistică spaniolă a acestui secol, în sensul că în locul Italiei a vizitat Olanda La Londra, probabil a fost elev al lui van Dyck până în , iar mai târziu, la Sevilla, l-a influențat pe Murillo în spiritul acestui maestru Din păcate, nu există lucrări de încredere care să confirme clar aceste relații Lucrarea principală a lui Moya este considerată a fi un retablo interesant în catedrala civilă, reprezentând-o pe Maria cu băiatul Isus în nori deasupra episcopului îngenunchiat Realismul Velasquez Reprezentantul școlii din Sevilla, Diego de Velasquez, este considerat unul dintre cei mai importanți artiști nu numai din Spania, ci și din întreaga Europă a secolului al XVII-lea Opera sa este dominată de o puternică direcție realistă, pentru expresia căreia s-a dezvoltat metoda proprie de transmitere a luminii În lucrările marelui sevillian Diego Rodriguez de Silva y Velazquez ( - ), cu o claritate mai mare decât în lucrările oricărui alt pictor, fără a exclude olandezul, se constată că în artele vizuale ale secolului al XVII-lea, de-a lungul cu tendința electric-baroc, a înflorit realist-natural, prefigurand secolul al XIX-lea De la realism în sensul lui Caravaggio sau Ribera, revizuit independent în legătură cu regia primului său profesor Guerrera, Velazquez a urcat rapid la un stil independent de pictură, convingând imediat atât pe bătrâni, cât și pe cei mici cu o experiență directă a naturii, trecând prin liber pictura bătrânului Tițian, cu a cărui operă - un portret ecvestru Carol al V-lea - l-a cunoscut la Madrid, prin puternica pictură totală a lui Tintoretto, a cărui „Răstignire” și „Cina cea de Taină” le-a copiat la Veneția, prin ciudatul, rece, colorat limba lui El Greco din vecinul Toledo, antipodul său în aproape orice alt fel Luând ca model o metodă atentă de pictură, fermă din punct de vedere al culorilor, parcurgând toate fazele unei picturi ample, netede, a realizat în sfârșit acea aplicare îndrăzneață, liberă a culorilor, care în peisaj și în haine, mai devreme decât în capetele și mâinile, îmbină doar în ochiul privitorului, mișcări individuale de perie într-o suprafață strălucitoare naturală De la o culoare caldă cu umbre întunecate și lumină incidentă unilaterală, el a trecut treptat la acea distribuție calmă, clară, pură a luminii zilei, învăluindu-și ușor figurile, la care s-a alăturat pictura modernă de „aer plin” De la o simplă redare a naturii, el a trecut treptat, rămânând mereu un observator-realist aprins, la noblețea experienței artistice, care i-a permis să ridice chiar și natura respingătoare deasupra realității goale în sanctuarul adevărului și frumuseții artistice Nu există artist atât de liber de manierism ca Velázquez Se pare că natura însăși ar trebui să scrie așa cum a scris el, dacă i-ar fi luat în cap să-și arunce manifestările în plan sub formă de imagini Raphael Mengs spunea deja în secolul al XVIII-lea despre una dintre picturile sale că a fost scrisă „doar prin testament” V Burzhe l-a glorificat la mijlocul secolului al XIX-lea drept „un pictor de pictori” („Le peintre le plus peintre”) Scrierile individuale solide despre Velázquez au început în cu cartea lui Stirling; Lefort a urmat în , Curtis în Lucrarea auto-elaborată a lui Carl Justi despre acest artist a apărut în , a doua ediție în Între timp, lucrarea lui Michel, Armstrong, Romanos, Stevenson și în special Beruete a introdus multe puncte de vedere și puncte noi de vedere Schimbările de stil ale lui Velázquez nu pot fi cronometrate la anumiți ani Cu toate acestea, cursul dezvoltării sale artistice este cel mai clar disecat de călătoriile sale După prima călătorie artistică de la Sevilla la Madrid, în , Filip al IV-lea în l-a invitat odată pentru totdeauna în capitala și reședința sa, iar în slujba acestui monarh, iubitor de artă, ajuns în poziția influentă și responsabilă a palatului mareșal, a rămas până la sfârșitul vieții Acest serviciu a fost întrerupt doar de cele două călătorii ale sale în Italia, - și - Numele lui Filip al IV-lea și Velasquez sunt inseparabile Lucrarea realizată de Velasquez la Sevilla înainte de , Adorarea Magilor, la Muzeul Prado, este o pictură înaltă, ușoară în compoziție și expresivă, cu umbre întunecate și șuvoaie de lumină care cad brusc din stânga, doar cu un aspect superficial privirea seamănă cu Ribera și în fiecare mișcare de pensulă este spaniolă Apoi, caracteristice mai ales primei perioade a operei sale sunt „Scenele de tavernă și bucătărie”, în care a fixat figuri populare, în mărime naturală, în viața lor de zi cu zi Iluminarea ascuțită, unilaterală, deasupra capului acestor tablouri se datorează ferestrelor înalte ale etajelor de la subsol, în care sunt jucate aceste scene simple Dar marele adevăr al vieții și mișcările neconstrânse ale figurilor reprezentate sunt explicate prin observarea directă a naturii de către maestru Ca și Pacheco, a adoptat un băiat tânăr care l-a slujit în natură Cadrul de zi cu zi al acestor tablouri este izbitor de natural, dar este predominant în sensul impresiei generale Principalele tablouri de acest gen sunt „The Old Cook” din colecția Cook’s din Richmond, „Dinner Boys at the Kitchen Table” și „Drinking Boys at the Water Seller” din Londra Trecerea la picturile religioase este o imagine a bucătăriei Galeriei Naționale din Londra, cu Hristos, Martha și Maria în camera din spate Un portret de bust modelat cu încredere al unui bărbat (nr ) supraviețuiește din această epocă timpurie a Sevilla în Muzeul Prado din Madrid Muzeul Prado deține și primele portrete din Madrid ale lui Velazquez, un portret în bust al regelui blond de ani și un portret în lungime al acestuia într-un nou costum formal negru, lângă o masă acoperită cu o față de masă roșie „Asemănarea” acestui portret și demnitatea calmă a purtării au încântat curtea Fondul gri nu a fost încă dezvoltat prospectiv Umbra regelui cade în gol Urmează apoi și figurile în lungime ale atotputernicului ministru, Contele de Olivares, acum în Casa Dorchester din Londra, și un al treilea portret timpuriu al Infantului Carlos, stând într-o ipostază liberă, lipsită de artă, dar priceput cu pricepere, ținând în stânga, îmbrăcat cu o mănușă, o pălărie în mână și o mănușă scoasă în dreapta Aceste picturi se alătură unui portret expresiv în jumătate de lungime al unui tânăr din Munchen Mijlocul dintre portret și pictura de gen este ocupat de o figură remarcabilă, ciudată, a unui „geograf” într-o haină galbenă din Muzeul din Rouen De la scene populare, care amintesc de portretele de grup în mărime naturală, până la mitologie, pictura finală pentru această perioadă a creativității, „Bețivul” sau „Bacchus încoronând bețivi”, în Prado, duce la mitologie, plină de forță și distracție Un zeu gol, într-o coroană, stă pe un butoi, în spatele lui stă satirul său Îmbrăcați diferit sunt șapte bețivi veseli din oamenii de rând care îl înconjoară, stând în genunchi și ghemuit Rubens, pictorul revoltei bacchice, se afla în acel moment la Madrid Probabil că Velasquez a vrut să concureze cu el în domeniul său Este imposibil să te uiți fără să zâmbești la acest tablou prețios, plin de entuziasm, care se află în aceeași relație cu picturile special mitologice ca și Ganimede al lui Rembrandt Unele dintre figurile își aparțin încă strict și se disting prin modelarea lor rotunjită din plastic Dar tonul cald auriu le leagă deja împreună Toate mijloacele de lumină și culoare pentru individualizare și unitate picturală generală sunt puse cu pricepere în acțiune Nu numai în spaniolă, ci și în arta mondială, această imagine se deosebește Nu putem fi de acord că „picturile istorice” pictate de Velázquez în la Roma suferă din cauza barocului italian, așa cum s-a susținut recent Mai faimoasă decât „Robă lui Iosif” din Escorial este „Forja lui Vulcan” din Muzeul Prado, precum și „Bacchus” aparținând unor subiecte mitologice O forjă mitologică cu cinci muncitori zvelți, musculoși, uimitor de modelați, doar în șorțuri, printre care zeul însuși nu se remarcă prin frumusețea sa condiționată, ar putea trece pentru o forjă spaniolă obișnuită În stânga stă zeul luminii, încununat cu lauri și înconjurat de un halou de lumină, de asemenea nu o imagine tradițională, ci o imagine umană autentică Spune ceva pasional Uimirea cu care toată lumea, întrerupându-și munca, îl ascultă, este transmisă uluitor Subtilitatea imaginii tranzițiilor luminii din diferite surse - de la forja și zeul luminos - Velazquez a depășit toate încercările anterioare de acest gen Noi revelații au fost și două studii peisagistice ale vilei romane Medici Niciodată până acum și nimeni nu a înțeles peisajul ca în aceste peisaje de grădină proaspete, îndrăznețe și larg distanțate, inundate și impregnate de lumină și aer Aceste studii au fost cele care au pregătit picturile ulterioare ale lui Velasquez cu figuri pe fundalul unui peisaj iluminat de lumină reală Primele încercări de o astfel de transmitere sunt descoperite de un portret în bust al unei tinere regine maghiare pictat deja în la Napoli, în Muzeul din Madrid (nr ) În următorii optsprezece ani, la întoarcerea sa la Madrid, Velázquez s-a dedicat în principal portretului Două picturi religioase expresive aparțin încă acestei perioade ( - ), și anume, emoționantul „Hristos la Coloană”, cu un copil care se roagă plângător condus de un înger într-o galerie din Londra, un tablou cu ton cald, modelare plastică, o operă de artă extrem de originală, iar apoi „Hristos pe cruce” în Muzeul Prado, în spirit medieval, cu picioarele separate bătute în cuie după prescripția lui Pacheco, șuvițe închise de păr căzând de sub coroana de spini pe partea dreaptă a feței, cu o expresie de profund calm după încheierea luptei: un tablou grandios, calm, sfânt În fruntea portretelor de curte ale lui Velazquez datând din această epocă se află trei figuri excelente de vânătoare în Muzeul Prado: Regele Filip, Cardinalul Infante Ferdinand și micuțul Infant Don Baltazar, înfățișați în aer liber, cu armele în mână și cu câini, ca precum și trei portrete ecvestre magnifice ale Regelui, Ducele de Olivares și Infantului Baltazar, călare, în fața vastului peisaj din Guadarrama Aceste șase picturi celebre respiră toate farmecele percepției și picturii mature ale maestrului, dar păstrează totuși convenționalitatea luminii peisajului Marele pictor de oameni și monarhi este aici unul dintre cei mai mari pictori de cai și câini din istoria artei Orez „Copilul Philip Prospero” Pictură de Velasquez la Kunsthistorisches Museum din Viena Bazat pe o fotografie a lui F Hanfstaengl din Munchen Un portret în lungime completă al regelui Filip este, de asemenea, deținut de Galeria din Londra, un portret infanta don Carlos în plină creștere - vieneză; Alături de ei se află o pictură uimitoare și luxuriantă din Muzeul de Artă din Boston, care îl înfățișează, cu un izbitor simț al spațiului și al simplității, pe micul prinț Balthasar cu un pitic de curte În spatele portretelor familiei regale se află portrete ale antipodelor și tovarășilor lor de pitici și bufoni de curte, ființa interioară și imaginea exterioară, adesea urâtă, pe care Velasquez a putut să o reproducă cu o dragoste incoruptabilă pentru adevăr, înconjurându-i însă, cu un strop de umor În jurul anului , a apărut un portret al bufonului Pablillo în Prado, stând cu picioarele depărtate, pe un fundal uniform Zece ani mai târziu, a apărut un portret al piticului El Primo (ibid ), așezat în fața unui peisaj montan deschis, puternic luminat, cu o pălărie mare neagră pe cap Toată dezvoltarea de zece ani a maestrului se reflectă în performanța diferită a acestor două tablouri Orez „Predarea Bredei” Pictură de Velasquez în Prado, la Madrid După fotografie F Hanfstaengl la München Dintre portretele pe jumătate și piept din această perioadă, nu putem remarca aici decât un magnific autoportret al lui cu ochi de foc din Colecția Romană Capitolină, un portret excelent al lui Jägermeister Mateo la Dresda, portretele lui Filip și Isabella la Viena, Olivares din Sankt Petersburg Cum Velasquez a dezvoltat acum studii de figuri în aer, arată vânătoarea de mistreți ( ) la Londra Totul este minunat subtil coordonat cu cerul albastru ușor înnorat; surprinzător de pitoresc distribuite sunt numeroase figuri mici, umplând tabloul vast individual, în grupuri și mulțimi Opera cu adevărat de măiestrie de acest fel a lui Velázquez este magnifica Prado ( - ), care înfățișează predarea cetății olandeze Breda ( ) spaniolilor Mai mult un tablou vechi pe același subiect de José Leonardo s-a retras în fundal în fața ei Aici, în mâinile unui maestru precum Velazquez, un portret de grup se transformă imperceptibil într-un tablou istoric Niciun episod nu a fost reprodus vreodată atât de natural ca transferul cheilor cetății de către comandantul olandez comandantului spaniol Spinola descris în centrul acestei imagini O viață uimitoare radiază de la soldații olandezi care s-au apropiat din stânga și soldații spanioli care stăteau din dreapta, între care se deschide o distanță largă, plină de lumină de sulițe spaniole, pe care le-a învinuit Mengs, umplu spațiul și nu permit ochilor să se împrăștie Imaginea, cu dezvoltarea sa profund veridică, liberă, largă, prefigurează ultimul pas în dezvoltarea singurei Sevilla Perioada târzie a lui Velazquez Perioada târzie a operei lui Velázquez începe cu o vizită de întoarcere la Roma, care a continuat să fie principalul centru cultural al regiunii și o destinație populară pentru toți artiștii europeni Lucrările sale ulterioare capătă din ce în ce mai multă expresivitate, rafinament și pricepere în transmiterea luminii Pentru ultima dintre aceste calități, opera lui Velazquez este la egalitate cu creațiile impresioniștilor din secolul al XIX-lea În timpul celei de-a doua șederi a lui Velazquez la Roma ( ), el a pictat doar două portrete excelente: jumătatea expresivă a sclavului și studentului său mulat Juan de Pareia, în Castelul Longford, și portretul generațional de renume mondial al Papei Inocențiu al X-lea, aplecat în spătarul scaunului său, la Galeria Doria Din punct de vedere al picturii, acest portret magnific convinge cu increderea unei pensule rapide, late, din punct de vedere al culorii, incanta ca o simfonie de rosu, alb si gri, iar ca portret este un adevarat miracol al transmiterii convingătoare a unei întregi personalități care îmbrățișează trup și suflet Extrem de rodnici, în ciuda necazurilor asociate cu funcția de curte, au fost și ultimii nouă ani din viața acestui maestru ( - ); subiectele pe care a scris în acest moment sunt mai diverse ca niciodată Ambele picturi religioase târzii din Muzeul Prado sunt citate ca dovadă a influenței lui El Greco asupra ultimei etape a dezvoltării sale Suntem de acord, „Nunta Mariei” convinge că Velasquez ar fi trebuit să cunoască pictura lui Greco cu același conținut în Toledo (Capela San Jose), dar a transformat-o în propria sa lucrare, făcând limbajul formelor mai rafinat și mai fierbinte consonanța rece din trei culori: rosu, albastru si gri Mai puțin evidentă este dependența peisajului vizitei sale a pustnicului Pavel de către starețul Antonie de peisajul picturii lui Theotokopuli Francisc la Zuloaga din Paris Peisajul lui Velazquez dă impresia că este mai plastic și pitoresc, mai clasic și în același timp mai modern De fapt, această imagine este un peisaj istoric, a cărui frumusețe constă în compoziția sa liberă, ușoară și totuși echilibrată și în abundența luminii clare, luminând peisajul cu consonanță colorată albastru închis, verde și gri În ultima perioadă a lucrării sale, Velazquez nu a fost scutit de a scrie picturi decorative mitologice pentru castele regale Unul dintre ei, majestuosul „Marte de odihnă”, pentru care i-a servit de amabil un spaniol cu mustață, s-a etalat în Toppe de la Parada între celebrele, pictate realist din imagini antice, portrete ideale ale poetilor-filozofi greci antici Esop și Menippe Toate trei aparțin Muzeului Prado Alte patru picturi mitologice au umplut câmpurile dreptunghiulare înguste ale sălii oglinzilor din Palatul din Madrid Dintre acestea, doar două au supraviețuit: „Mercur și Argus” la Madrid, „Venus Looking in the Mirror” în galeria din Londra Formatul necesita poziția culcat a persoanelor principale Minunata Venus stă întinsă pe partea dreaptă, cu spatele la privitor; capul ei este reflectat în oglinda ținută în fața ei de Cupidon Trupul ei frumos este scris în culori deschise cu artă deosebită Considerăm neîntemeiate îndoielile cu privire la autenticitatea acestui tablou Orez „Filip IV în costum de vânătoare” Pictură de Velazquez la Prado din Madrid Bazat pe o fotografie a lui F Hanfstaengl din Munchen De atunci, portretele monarhilor și bufonilor au căpătat o expresie din ce în ce mai spirituală și nobilă, iar în ceea ce privește tehnicile de pictură au devenit mai simple, mai libere și mai tandri Să numim portrete mature de demnitate deplină ale Reginei Marianne la Luvru, la Viena (nr , ca Infanta Maria Tereza) și în Prado (nr a), Infanta Margareta la Viena (nr ), la Luvru, în Prado (institutul nr din Frankfurt și la Galeria Weber din Hamburg (ca Maria Tereza) În toate aceste portrete, Velazquez a reușit să facă față admirabil unui subiect anti-artă precum smochinele Aceasta include, de asemenea, portrete în bust târziu ale lui Filip al IV-lea în Prado și în Londra și un magnific portret vienez al micului infant Philip Prospero lângă scaunul pe care se află albul său câine Nu există portrete mai exprimate individual, mai simple și mai magnifice în culori decât acestea Și apoi vin bufonii și piticii Muzeului Prado: micul Bobo de Coria cu ochii încrucișați, importanta Pernia Barbaroya într-un pitoresc costum turcesc ghemuit fără sens pe podea, micuțul Don Antonio Inglés (sau Velasquillo), sprijinit într-un trufaș pozează împotriva unui câine uriaș care stă lângă el! Cât de strălucit sunt introduși în tărâmul artei eterne de către Velasquez! În portretul lui Don Juan al Austriei, stând în fața ușii deschise către grădină, Velazquez a atins cea mai mare înălțime, lățimea liberă, chiar schițată a pensulei și splendoarea strălucitoare a culorilor impregnate de lumină Orez „Don Juan al Austriei” Pictură de Velazquez la Prado din Madrid Bazat pe o fotografie a lui F Hanfstaengl din Munchen Ambele portrete mari aparțin, de asemenea, perioadei finale a dezvoltării lui Velasquez grupuri din Muzeul Prado, provocând o surpriză bună posterității Unul dintre aceste tablouri, The Spinners, sau Carpet Weavers, este în același timp „cel mai vechi tablou despre viața de muncă sau de fabrică” (Justi) din lume Un alt „Las Meninas”, „Doamnele de onoare”, este atât pictura de gen, cât și pictura istorică Tabloul unei fabrici de covoare prezintă în prim plan, într-o cameră de lucru, cu o fereastră draperie cu o perdea roșie în partea stângă, cinci muncitori simpli în mărime naturală, în cea mai firească și plină mișcare, la firul și pregătirea fire de lână, iar în fundal, într-un magazin luminat de soare, trei doamne nobile care examinează un covor atârnat Noutatea a fost că Velasquez a combinat detaliile acestei imagini într-un întreg, nu cu iluminarea artificială în studioul său, ci luând-le din realitate, a pictat încăperea însăși cu lumina și aerul ei Nicio pictură impresionistă din secolul al XIX-lea nu îi depășește pe acești țesători de covoare cu puterea de caracterizare și transparența strălucitoare a luminii vii Orez Tesatori de covoare Pictură de Velazquez la Prado din Madrid După fotografie F Hanfstaengl la München Dimpotrivă, „Las Meninas”, un grup mare de portrete, ridică vălul peste un colț al celei mai intime vieți a monarhilor spanioli din secolul al XVII-lea În stânga, artistul însuși stă cu fața către privitor, în fața șevaletului, intenționând să picteze pe regele și regina, a căror reflexie privitorul o vede în oglindă In fata se afla doua doamne de stat „meninas”, ingrijind micuta printesa Margarita În dreapta se află pitica cu cap mare Maria Barbola, grațiosul pitic Nicolasito Pertusato și uriașul câine somnoros Lumina este concentrată pe primul plan Partea din spate a camerei este învăluită în umbre întunecate aerisite, dar o scară luminată este vizibilă prin ușa deschisă din dreapta Dacă Luca Giordano a numit acest tablou „teologia” picturii, atunci o putem numi, conform cuvintelor noastre, „evanghelia” Orez „Las Meninas” Pictură de Velazquez la Prado din Madrid Bazat pe o fotografie a lui F Hanfstaengl din Munchen Elevii lui Velazquez Principalul elev al lui Velesquez a fost ginerele său Juan Bautista Martínez de Mazo (d ) Pe de o parte, a continuat portretul profesorului, dându-i un caracter mai luxos și mai nedefinit, iar pe de altă parte, a dezvoltat proprietățile peisajului său în stilul decorativ spaniol în pictura de peisaj, ale cărei tonuri de gri-galben prăfuit nu mai reprezintă influența directă a naturii Cel mai bun portret unic al lui Mazodon Tiburzio din Muzeul Prado, cel mai grandios portret de grup al galeriei din Viena, atribuit anterior lui Velasquez însuși, reprezintă familia Velasquez, iar cel mai remarcabil dintre peisajele sale este priveliștea Saragossei din Prado, a cărei figuri pe care Beruete le-a atribuit lui Velasquez Dintre ceilalți studenți ai acestui maestru, aici putem indica doar fostul său sclav, mulatul Juan de Pareya ( - ), a cărui cea mai bună imagine, „Chemarea lui Matei” din Muzeul Prado, este destul de bună, dar mult mai convențional decât orice creat de Velasquez Direcția școlii madrilene, pe care a urmat-o până la sfârșitul secolului, după moartea lui Velazquez, afectat doar indirect de influența sa, a primit tonul atelierului lui Vincencio Carducho Nu ne vom mai întoarce la Felix Castello În primul rând, merită amintit Francisco Collantes ( - ), care, alături de Mazo, a devenit peisagerul propriu-zis al școlii madrilene, cu un desen foarte solid, care nu depășește cel exterior, deși plin de lumină, gri -ton general galben tipic picturilor sale în Prado Numai în treacăt se poate menționa pe Francisco Rizzi ( - ), al cărui tată a aparținut artiștilor italieni relocați Francisco Rizzi a fost doar un talent superficial, deși fructuos, care a lucrat în direcția lui Vincenzio Carducho, așa cum arată reprezentarea sa a marelui auto-da-fé din Madrid din în Muzeul Prado Dintre studenții săi, Claudio Coelho a fost poate singurul maestru spaniol care a reelaborat influența lui Rubens Cu toate acestea, după cum arată misterele sale despre Madona care domnește pe cer, el a fost suficient doar pentru lucrările slabe și colorate ale epigonului Un șef independent al școlii din Madrid, din care au supraviețuit foarte puține picturi, a fost Pedro de las Cuevas ( - ), profesorul (după Bermudez și José) al lui Leonardo Dintre elevii săi celebri, Antonio Pereda ( - ) este reprezentat în Muzeul Prado de un „leponmom” scris în mod convențional ( ) și Juan Careño de Miranta ( - ) în portretele sale simple și clare ale monarhilor din Muzeul Prado și în portretul lui Carol al II-lea din Berlin, evident, se alăturau nu numai lui Velazquez, ci și lui Van Dyck Elevul Mirandei Mateo Queredo ( - ), căruia îi plăcea să înfățișeze Magdalene cu părul blond și Sfinte Fecioare în splendoarea cerească, este reprezentat nu numai la Madrid și Berlin, ci și la Haga El are, de asemenea, o influență proeminentă Van Dyck alături de Murillo Cu cât studiem mai mult pe acești artiști, cu atât mai singură rămâne figura gigantică a lui Velasquez, care s-a ridicat deasupra lor Opera lui Esteban Murillo Un alt artist spaniol important este Esteban Murillo Cea mai mare parte a vieții și operei sale aparțin Sevilla, unde a fondat o academie de artă; a realizat şi câteva lucrări la Madrid O caracteristică a stilului lui Murillo este o transmitere neobișnuit de puternică a sentimentelor și spiritului în lucrările pe teme religioase, în general, picturile sale sunt mai apropiate de direcția barocului decât lucrările lui Velazquez Bartolome Esteban Murillo ( - ), ca și Velasquez, originar din Sevilla, a dezvoltat alte laturi, aproape opuse, ale artei naționale spaniole și, locuind doar ocazional la Madrid, a rămas fidel orașului său natal, fondat aici în academiei de arte, a fost primul ei director, drept urmare arta sa este andaluza și Sevilla Murillo a fost și un realist în felul său A pictat o serie de tablouri celebre din viața populară din Sevilla și nimeni nu a putut portretiza lumea copiilor andaluze atât de captivant ca el Și-a dăruit numeroșii sfinți, chiar și imaginile Sfintei Fecioare, pline de viață trăsături andaluze Dar imaginile lui nu dau impresia unei asemenea imediate ca picturile lui Velasquez Nu sunt atât de departe de trendul baroc contemporan În comparație cu figurile lui Velázquez, chiar și Boys for Food pozează În orice caz, Murillo aparține celor mai mari coloriști și maeștri ai clarobscurului, dar culorile sale se bazează mai mult pe ideal decât pe contemplarea reală a naturii, iar spiritual este un idealist Înfățișarea fascinantă a uitarii de sine religioase, a entuziasmului extatic, a credinței de foc era elementul său Nimeni nu știa cum să descrie viziunile cerești într-un mod atât de uimitor de pământesc ca el Velasquez se simte mai masculin, Murillo mai feminin Critica negativă cu care acţionează „impresioniştii” unilaterali recent împotriva lui Murillo, nu ne poate împiedica să-i apreciem semnificația reală Fără îndoială, el va rămâne întotdeauna un pictor preferat al sufletelor blânde și sensibile Printre cei mai noi anchetatori ai lui Murillo, Tubino, Curtis, Alfonso, Justi și Lefort merită menționați Critica de artă spaniolă distinge trei stiluri principale ale acestui maestru, „estilo frio”, „calido” și „vaporoso”, dar înlocuim conceptele de „rece”, „cald” și „cețos”, care au fost folosite mai mult pentru a indica spiritul său spiritual starea de spirit decât tehnica lui, poate în termeni mai înțeleși - „uscat”, „înflorit” și „aerisit”; și deși tranzițiile de la unul la altul au indicat o succesiune în teme mai degrabă decât în timp, totuși în lucrările lui Murillo, ca și în lucrările majorității maeștrilor principali ai acestui secol, fără a exclude olandezii, se poate urmări o treptat dezvoltare de la o modelare mai rigidă, mai uscată și grea, cu umbre negre de colorare, la o execuție mai netedă, mai blândă și o colorare mai înfloritoare cu clarobscur radiant, iar apoi la o scriere mai liberă, mai aerisit, cu un ton principal rece și fluid Cu toate acestea, scrierea lui Murillo rămâne întotdeauna netedă și unificată și nu se ridică niciodată la amploarea impresionistă a periei târzii a compatriotului său Velazquez Stilul neted și cu adevărat rece al profesorului său Juan del Castillo este greu de observat în lucrările supraviețuitoare ale lui Murillo, cu excepția „Viziunea dominicanilor” din Cambridge și în palatul arhiepiscopal din Sevilla Pedro de Moya, care s-a întors de la Londra în , a fost probabil primul care a deschis ochii și a subliniat scrisul blând al lui Van Dyck Atunci adevărații săi profesori au fost marii maeștri, ale căror lucrări le-a copiat în - în Madrid Abia după întoarcerea sa la Sevilla, în , a început dezvoltarea sa artistică independentă Din numărul mare de picturi supraviețuitoare ale lui Murillo, dintre care există mai mult de într-un muzeu din Madrid, în Sevilla, în Ermitaj, putem indica aici ca repere care marchează diferitele etape ale dezvoltării sale, în primul rând acele puține lucrări care poate fi datat pentru anumiți ani Deja între - Murillo a decorat galeria cruce a mănăstirii franciscane din orașul său natal cu unsprezece tablouri mari cu conținut legendar Cele mai faimoase sunt „Hrănirea săracilor monahali” a Academiei din Madrid, excelenta „Bucătărie a Îngerilor” cu misticul înălțător St Diego în Luvru și profund simțită Moartea Sf Clara”, la al cărei patul de moarte apar Iisus, Maria și Sfânta Fecioară, la Dresda Combinația dintre popularul-realist cu nepământesc și manifest conferă deja acestor picturi timpurii, într-adevăr pictate încă destul de sec și în tonuri grele, o semnificație aparte Mai blânde, mai strălucitoare în culori și mai expresive sunt picturile lui Murillo din , ambele figuri ale Sfinților Isidro și Leandru din Catedrala din Sevilla, cu chipuri pline de viață, portrete ale clerului celebru, și viață familiară, înflorită de culori „Nașterea lui” Mary”, la Luvru Îngerii cerești, care l-au vrăjit pe Murillo, conduc un dans rotund într-o strălucire nepământească asupra unui nou-născut Și mai strălucitor strălucește celebra „Viziunea Sf Anthony" în în Catedrala din Sevilla Sfântul, îngenuncheat într-o chilie mănăstirească, descoperă într-o lumină caldă de aur toată slava cerului, plină de îngeri mici dezbrăcați și îmbrăcați mari, din mijlocul cărora pruncul Iisus coboară în brațele lui întinse Spațiul și lumina, formele și culorile fac aici o impresie solidă și fermecătoare După cum a simțit Murillo nouă ani mai târziu, sunt prezentate picturile sale din Santa Maria la Blanca din Sevilla, executate în Ambele picturi ale Academiei din Madrid înfățișând întemeierea Bisericii Santa Maria Maggiore din Roma, tabloul de noapte „Visul Patricianului” „și o procesiune plină de soare cu cuplul fondator la picioarele papei Plină de strălucire cerească este imaginea imaculatei concepute (Concepcion) cu șase clerici închinați la picioarele ei, în Luvru Locație aici este mai deliberat, contururile sunt mai moi, scrisul este mai fin, combinațiile colorate sunt mai clare Între - o serie faimoasă de picturi a apărut în spitalul Caridad din Sevilla Ambele uriașe, cu multe figuri, picturi largi rămân acolo în vechile lor locuri, înfățișând potolirea setei israeliților din deșert cu apă, năpădit de toiagul magic al lui Moise și hrănirea a cinci mii de pâini și pești de către Mântuitorul, cu masele de popor în plină lumină și episoade folclorice individuale Un tablou care îl înfățișează pe San Juan de Dios ca portar al bolnavilor a rămas și în Caridad La Sankt Petersburg există „Eliberarea lui Petru din închisoare”, iar Academia din Madrid are faimosul, atât de înțeles uman, nobil ca contur și, cu toate acestea, a revărsat direct imaginea Sf Elizabeth îngrijind bolnavii Toate aceste picturi ale lui Caridad sunt scrise într-o manieră mai moale, mai fluidă decât lucrările anterioare ale lui Murillo O fervoare aproape senzuală a credinței pasionale respiră viziuni ale picturilor mari, aerisite, în clarobscur, pictate de Murillo între - pentru mănăstirea capucinilor din Sevilla Un frumos înger păzitor, care îl conducea pe băiat de mână, a ajuns în Catedrala din Sevilla Aproximativ picturi din această serie aparțin comorilor Muzeului din Sevilla Ele constau din Neprihănitele Concepții, una cu Sfânta Fecioară și Sf îngeri ținând o oglindă în fața ei, și o alta cu trăsături mai copilărești ale Fecioarei, peste care Dumnezeu Tatăl își întinde mâinile, apoi din vedeniile sfinților, iar pruncul Hristos în brațele Sf Antonie, îngenuncheat în fața altarului, și crucifixul, îmbrățișat cu pasiune de Sf Francis, care se aplecă asupra lui Orez „Sf Antonie cu Pruncul Hristos Pictură de Murillo în Ermitul din Sankt Petersburg Bazat pe o fotografie a lui F Hanfstaengl din Munchen Pentru vechea sa mănăstire franciscană, Murillo a pictat cam în această perioadă cea mai puternică dintre „Imaculatele Concepții”, un tablou colosal al Muzeului din Sevilla, în care Fericitul, altfel decât înainte, stă pe glob și, ridicând mâinile încrucișate, se uită în jos cu milă și victorie Perioada târzie a operei lui Murillo În perioada de glorie a stilului său, Murillo atinge o înălțime incontestabilă în execuția imaginilor portret Picturile sale de zi cu zi sunt mai puțin precise decât cele ale lui Velazquez, dar mai emoționante Elevii lui Murillo au adus o contribuție semnificativă la pictura spaniolă din domeniu elaborarea peisajelor şi transferul motivelor religioase Abia în au urmat picturile lui Murillo pentru spitalul Venerabililor Sacerdotes: celebra „Concepție” aeriană din salonul pătrat al Luvru, apariția Maicii Domnului cu copilul Hristos împărțind pâine în galeria Pest și excelentul portret al lui Justino de Neves cu un catel de broasca in Bevud În , ambele viziuni ale Sf Augustin de la Muzeul din Sevilla și, cam în aceeași perioadă, se întâlnește cu un tablou drăguț și tandru în Prado, cu micuța Mary sub forma unei eleve în poala mamei ei Ultima lucrare a lui Murillo, asupra căreia a murit în , a fost un mare altar din biserica capucinilor din Cadiz, finalizat de elevul său Menezes Osorio Chiar și tabloul din mijloc, aerisit și cu un sentiment rafinat, reprezintă logodna Sf Catherine, aparent scris doar parțial de Murillo însuși Dintre picturile nedatate ale lui Murillo cu viziuni, Scara lui Iacov din Schit, perioada timpurie a vieții sale, apariția Fecioarei Sf Bernard din perioada lui de glorie și viziunea Sf Ildefonso este deja din „perioada aeriană” ulterioară Ambele din urmă sunt în Prado (nr și ) Imaginea lui St Anthony cu Pruncul Hristos la Berlin și Petersburg sunt printre cele mai expresive dintre picturile sale de acest gen Printre cele mai cunoscute „Concepții fără început” se numără cele din Prado și din Hermitage, iar pe lângă ele deosebit de îndrăgite în colecțiile de la Bering din Londra, cu Maria sub forma unei Fecioare luminate într-o rochie albă și o mantie albastră, stând pe picioare o semiluna Madona cu Pruncul, cea mai civilizată pământească, se află în Palazzo Corsica din Roma Acesta din urmă, ca și cel din Palatul Pitti, aparține stilului său înfloritor, în timp ce cel de la Dresda dezvăluie stilul rece aerisit al ultimilor săi ani Dar cea mai cerească impresie este făcută, în ciuda culorilor sale grele timpurii, de către Madona de pe Muntele Carmel din Galeria Weber din Hamburg Sfânta Familie a lui Murillo din Muzeul Prado (nr ) înfățișează simplu și sincer o familie de tâmplar civil, dimpotrivă, o mare familie sfântă din Luvru, peste care plutește Dumnezeu Tatăl și Duhul Sfânt sub forma unui porumbel, este aranjat mai mult într-un mod italian și exprimat ca o viziune în spiritul unui artist de mai târziu Sfinții Murilevsky de tip portret din se alătură puternicului său Rodriguez la Dresda Cel mai bun portret real, pe lângă cele menționate mai sus, este portretul lui Andres de Andrado - în colecția Northbrook din Londra Subiectele preferate ale lui Murillo includ reprezentările sale grațioase ale lui Hristos ca adolescent în deșert, adesea cu miei Sub numele „Păstorul cel Bun” este cunoscut un tablou de acest fel cu o senzație și culori calde în Muzeul Prado „Băieți cu cochilie” din aceeași colecție îl înfățișează pe Pruncul Iisus dând apă micuțului Ioan într-o scoică, și este scris în ultima manieră aeriană, deja aproape decolorată a lui Murillo Maestrul, care a știut să-i înfățișeze pe copiii sfinți cu atâta dragoste, a pictat în mod firesc și modelele lor, băieții și fetele pământești din Sevilla, de dragul lor, și chiar copiii străzii, singuri, singuri sau în grup, uneori în companie de adulți, aparțin celor mai obișnuite dintre Murillo lui mult mai des decât Velasquez, și nu numai în tinerețe, a pictat picturi de gen în mărime naturală de acest fel Figuri destul de individuale de băieți și fete pot fi văzute în Prado, în Luvru, în Ermitaj, cele cinci grupuri ale sale din Munchen de copii ai străzii sunt celebre: doi băieți stând unul lângă altul, dintre care unul mănâncă struguri, celălalt mănâncă pepene galben; doi băieți de stradă cu un câine; băieți cerșetori jucând zaruri: o fată care numără bani cu un băiat ghemuit în spatele ei și o bătrână care se uită în capul băiatului Copii drăguți cu ochi de foc, cu mișcări și acțiuni ușoare transmise vizual Dacă nu sunt înțelese la fel de direct ca imaginile similare ale lui Velázquez, atunci vorbesc mai mult despre sentimentul nostru Cu imagini mari de sfinți, Murillo face întotdeauna o impresie nu numai artistică, ci și spirituală asupra privitorului Am observat mai devreme că are mai multe starea de spirit feminină decât Velasquez Privind imaginile sale celest luminate și în același timp animate ale imaculatei „Concepții” cu așa viață pământească, auzim involuntar cântecul: „Feminitatea eternă ne atrage” Dintre elevii lui Murillo, bătrânul Ignazio Iriarte ( - ), care a pictat peisaje în picturile timpurii ale lui Murillo, este semnificativ mai ales ca pictor peisagist Peisajele sale din Muzeul Prado prezintă și copaci și munți bine formați, aranjați decorativ și pictați în tonul galben-gri caracteristic școlii spaniole de peisaj Pictori de figuri, elevi ai lui Murillo, Francisco Meneses Osorio, care a murit după , este cel mai bine reprezentat la Cadiz, Pedro Nunez de Villavicencio ( - ) în colecțiile din Madrid, Petersburg și Pest, unde există portrete și imagini ale băieților cerșetori de mana lui Ei nu ne spun însă nimic nou Juan de Valdes Leal ( - ), care, după moartea lui Murillo, a fost președintele Academiei din Sevilla, și-a păstrat o anumită independență alături de Murillo Caracteristicile sale externe realiste sunt mai pronunțate decât cele ale predecesorului său, execuția generală este mai superficială, pensula este mai lenta, iar colorarea galben-gri este mai monotonă Este reprezentată la Madrid, Sankt Petersburg și Dresda Renumite, dar notorii, sunt picturile sale alegorice teribile, mocnitoare, care înfățișează moartea în Caridad din Sevilla Concluzie privind art spaniol Este firesc și de la sine înțeles că spaniolii, înaintea altor popoare, au transferat arta europeană peste ocean, mai întâi în coloniile lor americane Mexicul a fost punctul central al acestei arte coloniale spaniole, dar la început nu a avut suficientă putere pentru o dezvoltare independentă ulterioară, așa cum a arătat Lambourne Primul maestru cunoscut, ale cărui picturi, în mare parte retablouri pentru bisericile mexicane, sunt remarcate între anii și , este Balthazar Ejave; urmat de Luis Juarez Ejave a transplantat, după cum arată picturile sale din Catedrala din Puebla și Academia Națională din Mexic, în arta Noua Spanie cu umbre negre ale școlii din Valencia, de la care a venit El stă în fruntea unei mulțimi de artiști care au căpătat o anumită semnificație abia în secolul al XVIII-lea Dacă arta spaniolă a secolului al XVII-lea nu a produs alți artiști decât Ribera, Montagna, Velazquez și Murillo, atunci ar trebui totuși să-i atribuim o participare semnificativă la dezvoltarea ulterioară a artei mondiale Arta belgiană a secolului al XVII-lea Observații preliminare Arhitectura belgiană a secolului al XVII-lea Privire generală asupra dezvoltării artei belgiene Arta națională a Belgiei, cu trăsăturile sale caracteristice, a început să se dezvolte odată cu transformarea ei într-o entitate de stat separată Dependența vasală de Spania în stadiul inițial al dezvoltării țării și dominația Bisericii Catolice au determinat o întărire a pozițiilor barocului în arta belgiană În același timp, lucrările locale aveau multe trăsături naționale, datorită patronajului casei domnitoare Aerul nordului și suflarea mărilor Mediterane au fost puternic și sufletesc unite în arta belgiană a secolului al XVII-lea Când Peter Paul Rubens ( - ) lui adevărat marele maestru, care a refăcut cu spiritul său germanic tot ce s-a văzut și a studiat în Italia într-un întreg nou, mare, cu adevărat flamand, s-a întors în , după o ședere de opt ani pe cealaltă parte a Alpilor, la Anvers, orașul părinților săi, lotul marelui joc militar pentru viitorul Belgiei era deja abandonat Armistițiul din a atașat un sigiliu hotărârii Flandra și Brabantul au fost lăsate în seama vechilor puteri: guvernului spaniol și Bisericii Catolice și artei baroc Dar autoritățile ecleziastice și civile, care urmau să romanizeze provinciile germane inferioare, dorind să faciliteze procesul de amalgamare, au lăsat destul de înțelept vechiul, mai puternic și senzual temperament german liber să-și exercite forțele în viață, iar procesul de amalgamare a fost acum finalizat în viață și artă, contrar așteptărilor, rapid și cu succes Tactul și dragostea pentru artă ale cuplului conducător, numit de Filip al II-lea cu puțin timp înainte de moartea sa, arhiducele Albrecht și soția sa Isabella, la rândul lor, au contribuit la aceasta Dragostea de lux, pe de o parte, a întins mâna pentru a se amăgi, pe de altă parte Belgienii au învățat să se simtă atât romani, cât și olandezi în același timp, iar ceea ce artiștii flamand, care s-au maturizat în Italia, au eșuat în secolul al XVI-lea, au reușit în al XVII-lea În lucrările lor, ei au eliminat urmele de imitație care i-au făcut manieriste și au creat, tocmai în domeniul picturii, o nouă artă națională flamandă vitală, în care bazele compoziției barocului nu au fost respinse nici măcar în zonele lor locale realiste de peisaj, gen și natură moartă, dar peste tot au fost înfrânate și naționalizate de propriul lor simț puternic al naturii Cu cât arta flamandă a secolului al XVII-lea pare a fi mai mult baruch, ca aproape toată arta acelui secol, influențată de sud, cu atât este mai mult flamand-baroc; cu cât devine mai realist, întrucât corespunde stării de spirit flamandă, cu atât este mai puțin afectat de barocul roman din această epocă Dacă palatul, construit între și la Bruxelles, pentru episcopul de Granvella, consilier al domnitorului Margareta de Parma, Sebastian și Jacob van Neuen, cu amintirile sale clare despre Palazzo Farnese din Roma, reflecta o tendință pur italiană într-una dintre ramurile artei belgiene din secolul al XVI-lea secol, apoi Cornelis de Vriendt aproape în același timp ( - ) a reușit să păstreze caracterul general național-flamand pentru primăria sa din Anvers cu fundamente în stil italian Această direcție a lui de Vriendt și a urmașului său Hans Vredemann de Vries i s-a alăturat dezvoltarea ulterioară a secolului al XVII-lea În acest sens, stilul baroc italian, care a invadat Belgia la începutul acestui secol în urma contrareformei, a întâlnit aici, dacă nu rezistență, atunci gustul național, împietrit într-o luptă zadarnică pentru libertate, care l-a transformat în felul său , a individualizat brusc părțile individuale ale clădirilor și decorațiunilor , a schimbat și a mutat în mod arbitrar motivele ornamentale ale decorului cadrelor, cornișelor, le-au conferit un caracter îngroșat sau cartilaginos, uneori le-a luat chiar și din raporturile principale nobilitatea, acționând ca muzica, proporționalitatea Stilul baroc belgian s-a transformat în construcția de biserici cu o forță deosebită, deoarece era un slujitor al bisericii A fost necesar să se restaureze în forme noi o serie de temple aflate în ruine și să se construiască un nou rând în stil modern, ca semn al triumfului vechii biserici Rămâne întrebarea dacă ar trebui să urmăm punctul de vedere al lui Gurlitt, al cărui studiu al stilului baroc belgian a rămas în multe privințe decisiv, că majoritatea acestor uriașe și vaste biserici baroc belgiene sunt doar reconstrucții medievale În multe cazuri, însă, acest lucru este fără îndoială În cea mai mare parte, acestea sunt bazilici cu coloane, ca unele dintre bisericile genoveze din acea vreme, ceea ce se explică prin relațiile dintre puternicele orașe de pe litoral Anvers și Genova Dar faptul că turnurile lor magnifice de flanc, bogat disecate, terminate în cupole, se ridică de obicei în spatele nișei semicirculare a corului, este o trăsătură belgiană datorată tocmai absenței exemplelor italiene în construcția barocă a turnurilor de flanc Arhitectura bisericii în Belgia Pe parcursul unui secol, arhitectura ecleziastică belgiană arată o tranziție de la stilul clasic italian la baroc distinctiv flamand Stilul ionic este utilizat pe scară largă în bijuterii Cu toate acestea, influența artei italiene rămâne vizibilă mai târziu Primul arhitect al cuplului conducător, Wenceslas Köberger ( - sau ), un cunoscut adversar al lui Rubens, a acționat încă în principal în spiritul Renașterii târzii italiene Biserica lui Sf Zhen în Montagu, unde au mers în pelerinaj, construit între și pentru Albrecht și Isabella, amintește cu cupola sa grea cu contraforturi Biserica Santa Maria della Salute din Veneția Primul maestru major al arhitecturii bisericești belgiano-baroc a fost Jacques Francard ( - ), un contemporan și prieten al marelui Rubens Din păcate, prima sa clădire majoră, Biserica Iezuită din Bruxelles ( - ), supraviețuiește doar în desene Fiecare dintre cele trei nave ale sale, despărțite de coloane toscane, se termină în est cu o nișă semicirculară În spiritul flamand, deși cu frontoane antice, este construit etajul superior înalt al cornișului mijlociu, cu ornamente în formă de candelabre în loc de fiole gotice Stilul lui Francard într-o formă ușor diferită este reprezentat de fosta biserică augustiniană ( - ) din Bruxelles, care a servit ulterior ca oficiu poștal Etajul inferior din trei părți al fațadei este decorat cu ordin toscan; ridicat doar deasupra naosului mijlociu superior, etajul superior este „compozit” Invizibilitatea volutelor de legătură dă aspectul de independență etajului superior Pilaștrii dubli ai întregii părți frontale sunt întăriți cu semicoloane proeminente Frontoanele rupte în partea de sus, ramele cartușului deosebit și relațiile libere fac din această clădire cea mai bună lucrare a barocului timpuriu flamand Adiacent acesteia se află „Beginenkirche” Mecheln ( - ) de un stil similar Cea mai magnifică biserică în stilul baroc timpuriu flamand este biserica iezuită din Anvers, construită de iezuiții Peter Huissens și François Aguillon între și Ars în , a fost restaurat după modele vechi Partea frontală uimitor de largă, cu două etaje peste tot, toscană dedesubt, ionică deasupra, are un al treilea etaj corintic deasupra naosului mijlociu, încoronat cu un fronton triunghiular agitat și este mărginit pe ambele părți de turnuri joase separate, cu cupolă înaltă, cu scări Tetraedric în partea de jos, cu opt laturi în sus, turnul principal din spatele nișei corului, ușor și bogat divizat, încoronat cu o cupolă nobiliară și este considerat unul dintre cele mai frumoase din întreaga epocă renascentist și baroc În interior, coloanele toscane împart biserica în trei nave Emporii se întind peste navele laterale, separate de nava medie lată prin coloane ionice Orez Huissens şi Aguillon Fațada Bisericii Iezuiților din Anvers Biserici iezuite de un stil similar se găsesc în Bruges (acum Sfântul Donat) în Lüttich, în Namur (azi Saint Loup) și în Yperna Biserica lui Petru din Gent, reconstruită în , se remarcă printr-o formă aparte de sus-menționatul italianizat Hans van Xanten (Giovanni Vasanzio) Ea a primit o prelungire pătrată cu nouă nișe pe fațadă, în proporții pure, deasupra pătratului din mijloc al căreia se înalță o cupolă zveltă, echilibrată de turnul estic situat în spatele corului Principalul maestru al arhitecturii bisericești belgiene din a doua jumătate a secolului al XVII-lea, care a devenit din nou mai masiv și mai greu, a fost elevul preferat al lui Rubens, Lucas Federb ( - ), celebru și ca sculptor Cea mai faimoasă dintre structurile sale arhitecturale este biserica iezuită din Leuven ( - ) Greu, masiv, disecat de pilaștri și coloane în fața lor, partea frontală este ionică, în cea mai lată inferioară - corintică, la etajul superior, mai îngust, capătă o amprentă olandeză datorită a două centuri orizontale de legătură care încrucișează pilaștri, coloane si pereti Pe coturile largi ale volutelor care leagă podelele, sunt despărțitoare, ca niște fiole, candelabre Interiorul cu trei nave este extins de un transsept puternic Capitelurile sunt decorate cu coroane de flori atârnate între volutele de colț Friza antablamentului puternic extins este împodobită cu cartușe somptuoase Din păcate, cupola de peste răscruce a rămas neterminată Federb a mai construit Biserica Iezuiților ( - ) și Notre Dame d'Ansvik din Mecheln ( - ) Acesta din urmă, în loc de transept, are un cerc, ale cărui segmente ies din lateral; deasupra mijlocului ei se ridică o cupolă impresionantă Cu ajutorul lui Federb, a fost construită și biserica mănăstirii din Averbode ( - ), clădirea frontală centrală reprezentând o combinație mai puțin reușită a formei de cerc cu forma de cruce Dimpotrivă, participarea lui Federb la construcția Beginnkirche din Bruxelles ( - ), care în multe privințe este cea mai magnifică și caracteristică clădire de biserică din stilul baroc flamand, nu poate fi considerată de încredere Coloanele toscane împart aici clădirea longitudinală în trei nave În spatele mijlocului celor trei nișe estice, aici se înalță și un turn, a cărui cupolă este însoțită de candelabre asemănătoare unei fiole Stâlpii de grinzi cu semistâlpi toscani susțin crucea din mijloc Etajul inferior al fațadei magnifice este disecat pe toată lungimea sa de pilaștri ionici dubli și tripli Deasupra naosului mijlociu se ridică încă două etaje, dintre care cea inferioară este decorată cu semicoloane corintice, herma superioară sub un fronton triunghiular, mai întâi împins înainte și apoi aruncat înapoi Cel mai izbitor lucru este că deasupra culoarului lateral, pe ambele părți ale etajului superior, au fost ridicate frontoane înalte, cu contururi deosebite, puternic curbate Această față, care conferă un caracter personal și național părților individuale, este cea care combină bogăția fanteziei cu o anumită claritate și rigoare Orez Planul Bisericii Notre Dame d'Ansvik de Luka Federba din Mecheln Potrivit lui Gurlitt arhitectură seculară Dezvoltarea arhitecturii palatelor și clădirilor civile în această perioadă a trecut prin aceleași etape ca și cea a arhitecturii bisericești Spre deosebire de regulile mai stricte de executare a bisericilor, clădirile laice sunt foarte diverse Adesea există un amestec de stiluri diferite, rezultând caracteristici Lucrări flamande care încă aderă la cadrul general al barocului Revenind la arhitectura belgiană a palatelor și locuințelor acestei epoci, admirăm în primul rând „Chatelenie” (azi tribunal) din Fournes, construită între - Silvanus Bulen, o clădire magnifică care dă impresia de renaștere înaltă pură cu pilaștrii săi trecând prin întreaga clădire, doric-toscan la etaj, corintic la cel superior Totodată, pe scenă a apărut și Rubens, dorind evident să le arate consătenilor drumul către construcția de case burghere monumentale cu munca sa îndelungată la palatele de atunci din Genova, apărute în Totuși, nu a reușit Chiar și casa lui, construită de el, doar parțial conservată din Anvers, nu seamănă cu palatele din Genova În orice caz, poarta de tip arc de triumf, cu trei arcade, care duce la grădina sa, păstrată doar în gravuri, arată puterea, puterea și libertatea cu care Rubens a reușit să prelucreze influențele italiene într-un nou stil baroc grandios, responsabilitate pentru care stă numai cu el Casa lui de grădină care a supraviețuit, a cărei sală boltită se sprijină pe coloane toscane, este plină de astfel de libertăți Frontonul suprastructurii și balustrada mijlocie curg lin în volute asemănătoare peștilor și, în același timp, nișa din mijloc, mobilată cu hermes, are pilaștri de colț „așezați” în stilul lui Pozzo, extrem de riscanți în sine Întreaga structură produce o impresie armonioasă, datorită simțului de bază al unității picturale Ca arhitect, Rubens s-a arătat cel mai grandios, judecând după gravurile lui Theodor van Tulden, în porțile triumfale pe care le-a construit în la Bruxelles pentru intrarea arhiducelui Ferdinand Fiecare linie a acestor clădiri magnifice respira o distracție festivă furtunoasă La fel ca Rubens, Francard a încercat să încurajeze un stil arhitectural civic independent flamand cu cartea sa despre arhitectură, care a apărut în la Bruxelles și a fost deosebit de izbitoare în designul porților Arhitectura ușilor, cu părțile superioare înclinate în mod arbitrar spre interior și spre exterior, permitea și o deschidere superioară sub forma unei ferestre cu un cadru bizar, iar uneori, cu o denaturare și descompunere completă a limbajului antic al formelor, a fost remarcată printr-o înfăţişare generală îndrăzneaţă şi pitorească În cartușele lui Francard, decorațiunile răsucite ajung adesea la acea splendoare fără formă care le transformă în cartilaj relaxat În Anvers și Bruxelles s-au păstrat mai multe uși de acest fel, numite ulterior în mod eronat „spansche Deurkens” („uși spaniole”) În Spania, nu există deloc astfel de uși Orez Clădirea atelierului din Bruxelles În stilul unui puternic baroc spaniol timpuriu, a fost construit portalul pieței de pește din Gent În general, belgienii, în ceea ce privește locuințele lor și chiar casele breslelor, care au jucat un rol important, au rămas fideli stilului lor vechi de case înalte, înguste, cu patru sau cinci etaje, toate zonele de ziduri, printre cadru arhitectonic, erau presărate cu ferestre Doar suporturile, ramele și arhitravele sunt acum exemple de baroc flamand mai mult sau mai puțin strict, apoi mai mult sau mai puțin arbitrar Casa tăbăcăriei în in piata din Anvers, bogat decorata, dezvaluie acest stil; pe Crowdstaden din Gent, casa granometrelor, cu fronton și scări, însă, de construcție simplă; în piaţa de la Bruxelles, majoritatea caselor de bresle restaurate după bombardamentul francez ( ), cu excepţia casei de bresle, o clădire mai larg planificată Casa Le Sac ( ) cu balustradele sale care acționează ca curele de despărțire între etajul inferior și cariatidele etajului al treilea, cu frontonul extraordinar de decorat al etajului al patrulea, unul dintre cele mai luxoase și caracteristice dintre ele Însă alții, La Bruette, Le Cornet, La Luv și orice altceva s-ar numi, arată acest stil În totalitatea lor, ele oferă pieței de la Bruxelles un aspect extrem de ciudat, extrem de pitoresc, într-o oarecare măsură baroc, dar mai presus de toate un aspect cu adevărat flamand Sculptura belgiană din secolul al XVII-lea Sculptorii belgieni din prima jumătate a secolului În prima jumătate a secolului, sculptura belgiană s-a dezvoltat în strânsă legătură cu italiana, mulți maeștri belgieni au devenit figuri proeminente în Italia precum şi în Spania şi Franţa În același timp, în această etapă există dificultăți în a distinge stilurile diferiților maeștri din cauza uniformității puternice a imaginilor Abilitatea remarcabilă a olandezilor de sud în sculptură, moștenită din zilele lui Sluter și Vervet contemporanilor noștri Meunier și Vanderstappen, a rămas la o înălțime considerabilă în timpul secolului al XVII-lea Se mai poate spune că Belgia în această perioadă a jucat un rol de lider în domeniul materialelor plastice de-a lungul întregii versiuni a Alpilor Dacă sculptorii belgieni precum Giovanni da Bologna și François Duquesnoy au fost recunoscuți ca cei mai buni maeștri italieni din Italia însăși, dacă în persoana lui Juan de Huni Flandra a dat Spaniei unul dintre cei mai talentați sculptori ai săi, acum astfel de sculptori olandezi importanți precum Opstal și Bogaert au devenit la Paris de către francezi, iar sculptorii flamanzi au dominat nu numai pe cea germană, engleză și scandinavă, ci, după cum vom vedea, și pe sculptura olandeză a acestui secol În Belgia însăși, sute de sculptori și-au găsit o ocupație profitabilă Numeroase biserici, vechi și noi, erau acum împodobite în exterior și în interior cu decor bogat din plastic În toate bisericile principale au fost ridicate morminte ale unor nobili, ale căror sarcofage, decorate cu imagini culcate ale morților, erau uneori așezate sub un magnific baldachin pe coloane, înconjurate de figuri alegorice Decorarea altarelor, a căror decor principal, este adevărat, erau acum picturi, a lăsat totuși suficient spațiu pentru lucrările sculpturale Au urmat apoi pupitre, pupitre, balustrade pentru organe; chiar și pe coloanele și stâlpii naosului principal erau așezate destul de des figurile apostolilor în veșminte curgătoare Desigur, nu se poate nega că aceste adăugiri baroc au afectat adesea foarte mult impresia generală a bisericilor gotice Pentru clădirile laice, și anume primăriile și casele breslelor, erau necesare și decorațiuni din plastic Sculptura belgiană, însă, cu excepția figurilor portret ale sarcofagelor cu busturi portretistice, care respirau viață individuală, a fost predominant decorativă Lucrările separate care ar putea capta privitorul sunt rare, iar sculptorii îndrăgiți sunt de obicei lipsiți de o personalitate proprie clar exprimată, astfel încât uneori este dificil să se facă distincția între maeștri individuali, în plus, lucrând adesea împreună la aceeași lucrare Sârguința cercetătorilor belgieni de arhivă, exprimată în cartea detaliată a lui Marshall și în lucrările sus-menționate despre istoria artei locale, a reușit să documenteze numele și istoria vieții maeștrilor celor mai bune lucrări de sculptură Dar în ceea ce privește istoria dezvoltării artei, doar câteva dintre ele contează Aproape toată lumea trage aceeași linie Toate lucrează în spiritul stilului baroc italian pre-berninian, în care influența lui Rubens a adus o viață mai proaspătă și o amploare mai mare încă din anii treizeci Istoria generală a artei trebuie să se limiteze la câțiva maeștri de frunte Nu ne putem întoarce la Giovanni da Bologna, care a murit în Maeștrilor mai vechi olandezi li se alătură în Flandra în primul rând sculptorii familiei Colin de Nole Frații Jean și Robert Colin de Nol s-au mutat din Cambrai la Anvers Atenția noastră este oprită doar de fiul lui Jean Andreas Colin de Nol, care a sculptat între și zece mari figuri ale apostolilor Catedralei Mecheln în stilul mijlociu liber al secolului al XVII-lea Alături de el a lucrat la Anvers Jan Mildert (d ), un german din Koenigsberg, care a jucat după desen Monumentul mormântului lui Rubens al familiei de Moy în catedrală Figuri în picioare ale Mariei, Ioan Evanghelistul și Sf Catherine, împodobindu-l, arată că a fost cel puțin un bun cioplitor în piatră Aproape și parțial împreună cu Mildert, a lucrat la Anvers Erasmus Quellinus (Quelin) cel Bătrân, un valon de naștere, care a murit în jurul anului Opera sa este un amvon impresionant în Biserica Walpurgis din Bruges, susținut de o figură de credință îngenunchiată Îl amintim în principal pentru că a fost tatăl marelui sculptor Argus (sau Arnoux) Quellinus cel Bătrân, care pare să fi studiat la Roma cu Duquesnoy din Bruxelles Duquenois din Bruxelles sunt astfel maeștrii de la care a început de fapt dezvoltarea ulterioară a sculpturii belgiene Hieronymus Duquesnoy cel Bătrân, care a murit la Bruxelles în sau , a fost tatăl a doi frați celebri Duquesnoy Cel mai mare dintre ei, Francois Duquesnoy ( - ), s-a transformat în roman la Roma, alăturându-se conducerii mai stricte a prietenului său Nicolas Poussin Cel mai tânăr, Hieronymus Duquesnoy ( - ), și-a urmat devreme fratele, al cărui elev este considerat a fi, în Italia, dar după moartea sa s-a întors în patria sa, care păstrează cele mai bune lucrări ale sale Faptul că un aluat realist olandez a fermentat în el în tinerețe este demonstrat de adeseori menționată figura sa amuzantă Mannequin Pis ( ) la Bruxelles S-a întors, totuși, din Italia ca un maestru în spiritul Renașterii târzii italiene, așa cum arată cele patru mari figuri ale apostolilor în picioare (Pavel, Matei, Bartolomeu și Toma) în nava principală a catedralei, o figură demnă de inaltimea Sf Ursula la Notre Dame de Victoire și figura expresivă a Sf Magdalen în Parcul Regal din Bruxelles Cea mai bună lucrare a sa este magnificul mormânt al episcopului Anton de Trieste la Sfântul Bavo în Rent Pe fundalul marmurei negre a structurii ies în evidență figurile din marmură albă Figura episcopului viu, ușor înălțată, se sprijină pe sarcofag În nișa din spatele capului său stă mijlocitoarea Maria, iar în nișa din fața picioarelor i se adresează într-o mișcare puternică figura Mântuitorului cu cruce, aparent concepută sub influența puternică a lui Hristos al lui Michelangelo din Santa Maria sopra Minerva în Roma Acest maestru, care a suferit o soartă groaznică - ars în piața de cereale din Rent pentru o crimă împotriva moralității - nu a reușit să-și termine opera până la capăt Orez Mormântul episcopului Anton Trieste de Hieronymus Duquesnoy Din fotografie ed Szeeman în Leipzig Un alt elev bun al lui François Duquesnoy la Roma a fost Rombout Pauwels de Mecheln ( - ), a cărui lucrare cea mai bună, monumentul funerar al episcopului Charles Maes din aceeași biserică din Gent, îl reprezintă pe episcopul adormit sprijinit de brațul stâng Monumentul dă impresia de mai mare rafinament și slăbiciune decât cea a lui Hieronymus Duquesnoy Sculptorii din a doua jumătate a sec Familia Duquesnoy a oferit Belgiei un număr de adepți proeminenți care au lucrat atât pe teme ecleziastice, cât și pe cele antice Centrele culturale ale Belgiei în această perioadă au fost Bruxelles, Anvers și Mecheln, unde era o școală separată a familiei Federb Tot în a doua jumătate a secolului, în sculptura belgiană se remarcă o influență puternică a lui Bernini Cel mai remarcabil elev al lui Francois Duquesnoy a fost Argus Quellinus cel Bătrân ( - ) După ce a primit primele lecții de la tatăl său, a plecat la Roma La întoarcerea sa în patria sa ( ), în mod firesc nu a putut scăpa de influența lui Rubens Cu toate acestea, în general, el a reușit să combine în mod independent dorința pentru frumusețea italiană cu veridicitatea olandeză și influența barocului atenuat Cea mai bună și mai mare operă a întregii sale vieți este decorarea sculpturală interioară și exterioară ( - ) a noii primărie din Amsterdam, care a căpătat semnificație artistică doar datorită sculpturilor lui Quellinus, în care se află la acea vreme la cel mai înalt nivel punct în dezvoltarea propriului simț al naturii, înțelegerea frumuseții și tehnica magistrală Alături de el au lucrat și studenții săi mai mari, Rombout Fergulst din Meheln și Argus Quellinus cel Tânăr, nepotul său Totuși, descrierea activităților acestui maestru la Amsterdam trebuie să o atribuim istoriei artei olandeze Ceea ce a creat el după la Anvers, înconjurat aici din nou de elevi, dintre care Peter Verbruggen cel Bătrân merită amintit, Lodevik Willemsens și Gabriel Grupello, nu apare în fața noastră într-o splendoare atât de terminată ca opera sa din Amsterdam Dacă la Amsterdam Quellinus s-a dedicat mitologiei și istoriei antice, alegoriei și sculpturii portretului, atunci la Anvers s-a ocupat din nou, în principal, de plasticul bisericesc Piatra funerară a lui Jan Gevert din catedrală, cu bustul defunctului între figurile dreptății și înțelepciunii, a fost sculptată după proiectul lui Rubens, iar „Maica lui Dumnezeu îndurerată” și „Sf Anthony” aparțin lucrărilor sculpturale pictate la modă veche, încă nu dispărute doar în Belgia În biserica lui Iacov, el deține o statuie de mărime nobilă a lui Iacov, deasupra intrării în Muzeul Plantin Hercules cu zeița Gloriei, iar în muzeul principal - o frumoasă statuie din lemn a Sf Sebastian și bustul expresiv al marchizului Kerasen ( ) În Catedrala din Bruxelles se află o frumoasă Madona a operei sale Tot ceea ce a întreprins nu are atât spirit și suflet cât brațe și picioare, ci poartă întotdeauna amprenta puterii artistice care este în plină desfășurare Cel mai în vârstă student și egal cu Quellinus a fost cumnatul său Peter Verbruggen cel Bătrân ( - ), care a lucrat pentru aproape toate bisericile din Anvers Printre cele mai faimoase lucrări ale sale se numără Sf Cecilia” pe balustrada orgii din catedrală Și mai prolific a fost fiul său Hendrik Verbruggen ( - ), autorul reliefului de alabastru din capela Sacramentelor Catedralei din Anvers și altarul principal al Sfântului Bavo din Gent, încununat cu o statuie maiestuoasă a acestui sfânt Pe frumosul său amvon sculptat în lemn al Catedralei din Bruxelles ( ), adus aici de la biserica iezuită din Leuven, expulzarea din paradis este înfățișată cu o claritate dramatică și într-un limbaj nobil al formelor Al doilea elev al lui Ferbruggen cel Bătrân a fost Matthäus van Beveren ( - ), a cărui lucrare cea mai bună - piatra funerară a amiralului Claudius Contele de Thurn și Taxis ( ) - se află în Notre-Dame-de-Victoire din Bruxelles și este încă îmbrăcat în forme destul de pure Al treilea student al lui Peter Verbruggen a fost Peter Schemekers ( - ) Piatra funerară posomorâtă a marchizului Del Pico, trezindu-se pe un sarcofag îngrozit de două schelete, a fost transferată din Biserica Cetății în Capela Gertrude din Biserica lui Iacov din Anvers Revenind la studenții lui Argus Quellinus, trebuie să-l plasăm pe Rombout Fergulst ( - ) printre sculptorii olandezi, de când a rămas în Olanda, și să-l lăsăm pe Argus Quellinus cel mai tânăr ( - ), care s-a întors împreună cu profesorul său la Anvers, pentru lasa in urma acest oras, el decorat cu numeroase sculpturi bisericesti, lipsite insa de limbajul puternic de forme al unchiului sau Cea mai bună lucrare a sa este piatra funerară a episcopului Capello, care a murit în , în catedrală Dintre discipolii mai tineri ai bătrânului Quellinus, Lodevik Willemsens ( - ) a lucrat pentru Biserica lui Iacov din Anvers, al cărei amvon, cu evangheliști și figuri simbolice, reprezintă cea mai bună lucrare a sa, iar Gabriel Grupello ( - ; compoziție de Schaarschmidt), până la început ale cărei lucrări aparțin încă pietrei funerare fără artă a contesei de Thurn și Taxis, care a murit în , la Notre-Dame-de-Victoire din Bruxelles, în s-a mutat la Düsseldorf, unde a cântat în slujba lui Johann Wilhelm, Elector al Palatinatului, un monument ecvestru baroc din bronz al acestuia din urmă Simultan cu Duquesnoy din Bruxelles, Fedderbes din Mecheln a lucrat ca Quellinuses la Anvers Deja frații Henri și Antoine Federby (primul - , al doilea - ) erau sculptori excelenți care au muncit din greu Dar numai fiul și elevul lui Henri, Luka Federb, cunoscut mai târziu ca arhitect, a insuflat nouă viață și originalitate strălucitoare nu numai în Mecheln, ci în toată sculptura flamandă A apărut la Anvers cu Rubens în și a devenit elevul său preferat Printre arhitecții și sculptorii flamanzi, el este un adevărat adept al lui Rubens El a unit limbajul tradițional al formelor mai complet decât aproape toți predecesorii săi, cu o trăsătură de grandoare liberă, iar un postgust vizibil de baroc nu îi dăunează El a finalizat magnifica statuie a lui Iacov cel Bătrân din Catedrala din Bruxelles deja în , urmată în de statuia lui Simon În , a fost însărcinat să construiască capela funerară a Conților de Thurn și Taxis la Notre-Dame-de-Victoire din Bruxelles, dar a lăsat execuția părților individuale lui Matthäus van Beveren și studentului său Jan van Delen Unele dintre cele mai bune lucrări ale sale se află în Catedrala Romuald din Meheln: din , altarul principal este realizat din marmură alb-negru, deasupra căruia se înalță o figură a Sf Romuald; datată , piatra funerară a Arhiepiscopului Anton Krüzen, înfățișată în genunchi înaintea lui Hristos înviat; din , grupul expresiv al Sf Charles Borromeo cu un bolnav de ciumă Cele mai bune lucrări ale sale sunt în biserica Notre-Dame-d'Ansvik din Mecheln, construită de el, care amintește de biserica Sf Gereon în Köln: deasupra ușii din față Maria cu copilul; sub cupolă sunt două puternice reliefuri semicirculare cu „Adorarea Păstorilor” și „Căderea Mântuitorului sub greutatea Crucii”, realizate înduioșător, pitoresc și vizual O influență semnificativă a avut și Luka Federb, ca sculptor Dintre studenții săi, fiul său Jan Luka Federb ( - ) a fost mai mult un arhitect și teoretician decât un sculptor, Nikolai van Veken ( - ) a făcut un confesionar sculptat plăcut în Biserica Petru și Pavel și o frumoasă statuie așezată din al Mântuitorului în catedrala din Mecheln; Jan van Delen (d ) cinci confesionale somptuoase și mormântul lui Jacques d'Ennethière din Catedrala din Bruxelles, decorat cu figuri alegorice, și Jan Frans Boekstuins ( - ) un vizionar, deja în spiritul Bernini, finalizat abia în al XVIII-lea, imaginea cerului deasupra altarului cu Răstignirea în biserica Sf Zhen de cealaltă parte a Dilului din Mecheln Jean Delcour de Gamoire ( - ) a fost un adevărat elev al lui Bernini la Roma Maniera sa liberă și ușoară este tipică celor douăsprezece rame rotunde de marmură ale Bisericii Sf Martin, reprezentând întemeierea sărbătorii Corpus Christi Frumosul Hristos din bronz din din catedrală îl arată ca un maestru turnător, iar „Hristos în mormânt” ( ) în aceeași biserică ca un maestru de prelucrare moale și spectaculoasă a marmurei Monument funerar al episcopului Eugen Albert d'Alamon la Sfântul Bavo din Gent (mai târziu în ), cu figura episcopului îngenuncheat în fața Madonei, arătându-i într-o nișă de perete, cu un înger cu o sabie într-o nișă de perete din spatele episcop, iar moartea sub formă de schelet lângă el, aparține celor mai spectaculoase și proaspete monumente ale epocii Acest studiu este suficient pentru a da o idee nu numai despre abundența și fastul, ci și despre uniformitatea sculpturii catedralei belgiene din secolul al XVII-lea Cu toată monotonia, observăm însă, de-a lungul unui secol, o anumită dezvoltare care duce de la strict la mai liber, de la liber la grandilocvent, de la grandilocvent la expresie și performanță mai ușoară și mai plăcută Pictura belgiană din secolul al XVII-lea Pictura belgiană în perioada timpurie În pictura belgiană a perioadei, trăsăturile distinctive naționale sunt mai vizibile decât în arhitectură și sculptură În prima etapă, pictura de gravură este cea mai răspândită, în care se utilizează o varietate semnificativă de subiecte: religioase, mitologice, cotidiene Anversul devine centrul dominant pentru dezvoltarea picturii Mai variată și colorată decât arhitectura și sculptura flamandă, pictura flamandă din secolul al XVII-lea se desfășoară în înflorirea sa magnifică Chiar mai clar decât în aceste arte, eternul flamand iese aici dintr-un amestec de fundații nordice și sudice, ca o comoară națională indestructibilă Pictura contemporană din nicio altă țară nu a capturat o zonă atât de bogată și colorată de subiecte În templele noi sau restaurate, sute de altare baroc gigantice așteptau imagini cu sfinți pictați pe pânze mari În palate și case, zidurile întinse tânjeau după picturi de șevalet mitologice, alegorice sau de gen; Da, iar portretul, care s-a dezvoltat în secolul al XVI-lea până la un portret în mărime naturală, a rămas o mare artă în sensul deplin al cuvântului, combinând naturalețea captivantă cu noblețea expresiei Alături de acest tablou mare, pe care Belgia o împărtășește cu Italia și Franța, aici a înflorit, continuând vechile tradiții, pictura originală de cabinet, mai ales pe scânduri mici din lemn sau cupru, neobișnuit de bogată, îmbrățișând tot ceea ce este reprezentat, fără a neglija subiectele religioase, mitologice sau alegorice, preferând viața de zi cu zi a tuturor claselor de populație, în special a țăranilor, taximetriștilor, soldaților, vânătorilor și marinarilor în toate manifestările ei Peisajul proiectat sau fundalul camerelor acestor picturi cu figuri mici s-au transformat în picturi independente de peisaj și arhitectură în mâinile unor maeștri Această serie este completată de imagini cu flori, fructe și animale Pepinierelor și menajeriei arhiducelor conducători din Bruxelles, comerțul de peste mări a adus minuni ale florei și faunei Bogăția formelor și culorilor lor nu putea fi trecută cu vederea de către artiștii care stăpâneau totul Cu toate acestea, în Belgia nu mai exista nici un teren pentru pictura murală monumentală Cu excepția picturilor lui Rubens din Biserica Iezuiților din Anvers și a câtorva serii ecleziastice de peisaje, marii maeștri ai Belgiei și-au creat picturile mari pe pânză, picturi pe perete și tavan pentru domnitorii străini și declinul tehnicii de la Bruxelles a tapiserii, pentru a care participarea lui Rubens a dat doar o creștere temporară, a făcut participarea de prisos alți maeștri belgieni, precum Jordans și Teniers Dar maeștrii belgieni au avut o participare binecunoscută, deși nu la fel de profundă precum olandezii, la dezvoltarea ulterioară a gravurii și gravurii Olandezii prin naștere au fost chiar cei mai buni gravori înaintea lui Rubens, iar participarea celor mai mari pictori belgieni: Rubens, Jordanses, van Dycks, Brouwers și Teniers la „gravura picturii” - gravură, este parțial doar o chestiune secundară, parțial chiar îndoielnică Anvers, bogatul oraș comercial din Germania de Jos de pe Scheldt, este acum, mai mult ca niciodată, capitala picturii din Olanda de Jos Pictura bruxellesă, poate doar în peisaj în căutarea unor căi independente, a devenit o ramură a artei din Anvers; chiar și pictura vechilor centre de artă flamande, Bruges, Ghent și Mecheln, a trăit la început doar prin relația sa cu atelierele din Anvers Dar în partea valonă a Belgiei, și anume în Lüttich, se poate urmări o atracție independentă pentru italieni și francezi Pentru istoria generală a picturii flamande a secolului al XVII-lea, pe lângă colecțiile de surse literare ale lui van Mander, Goubraken, de Bee, van Gool și Weyermann, lexiconele lui Immerseel, Kramm și Wurzbach au consolidat, doar parțial depășite, cărțile lui Michiels , Waagen, Waters, Riegel și Philippi sunt importante Având în vedere importanța predominantă a artei lui Scheldt, se poate aminti și istoria artei din Anvers de van den Branden și Rooses, care, desigur, necesită completări și modificări Capitolul de autor înrudit a acestei cărți din „Istoria picturii” a lui și a lui Woltmann este deja depășită în detaliu Pictura flamandă a secolului al XVII-lea a atins libertatea completă de aranjare picturală și execuție, unitatea internă a desenului și culorilor, cea mai netedă lățime și putere în mâinile creatoare ale marelui său maestru Peter Paul Rubens, care a făcut din Anvers locul central pentru exportul de tablouri pentru toată Europa Nu au lipsit, însă, maeștrii care au stat la trecerea dintre direcția veche și cea nouă În sectoarele naționale realiste, cu figuri mici pe fundalul unui peisaj dezvoltat, au mai trăit doar ecouri ale măreției și imediate a lui Pieter Brueghel cel Bătrân Redarea peisajului în perioada de tranziție rămâne în „stilul scenic” creat de Giliss van Coninxloo, cu frunzișul său de copac smocuri și ocolind dificultățile perspectivei aeriene și liniare prin dezvoltarea unor fundaluri separate, alternând unul după altul, diferit colorate De la acest stil condiționat au pornit și ei fondatorii picturii peisagistice de astăzi, frații Anvers Matthäus și Paul Bril ( - și - ), despre cursul căruia nu se știe aproape nimic Matthäus Bril a apărut brusc ca pictor de peisaj fresce din Vaticanul din Roma După moartea sa timpurie, Paul Bril, prietenul fratelui său din Vatican, a dezvoltat în continuare noul stil de peisaj olandez Picturile de încredere ale lui Matthäus au supraviețuit puțin, cu atât mai mult au venit de la Paul despre ale cărui peisaje de biserică și palat din Vatican, în Lateran și în Palatul Rospigliosi din Santa Cecilia și în Santa Maria Maggiore din Roma, am relatat în alte locuri treptat trec sub influența mai liberei, cu mare unitate a peisajelor executate de Annibale Carracci, la stilul de tranziție echilibrat indicat mai sus Dezvoltarea ulterioară a lui Bril, care face parte din istoria generală a picturii peisagistice, se reflectă în numeroasele sale, parțial marcate de ani, mici peisaje pe scânduri ( la Parma, la Dresda, la München, și la Dresda) , , și - în Luvru, - în Sankt Petersburg), de obicei abundent în copaci, rareori încercând să transmită o anumită zonă În orice caz, Paul Bril aparține fondatorilor stilului peisagistic, din care a crescut arta lui Claude Lorrain În Olanda, Anversul Josse de Momper ( - ), cel mai bine reprezentat la Dresda, a dezvoltat stilul scenic Koninxloo în peisaje montane pictate inteligent, nu deosebit de bogate în copaci, în care cele „trei fundaluri”, uneori cu adăugarea unui al patrulea luminat de soare, apar de obicei în toată frumusețea sa maro-verde-gri-albastru Influența picturilor mai vechi Brill este evidentă în cel de-al doilea fiu al lui Peter Brueghel cel Bătrân, Jan Brueghel cel Bătrân ( - ), înainte de întoarcerea sa la Anvers, în , care a lucrat la Roma și Milano Crivelli și Michel i-au dedicat compoziții separate A pictat în mare parte tablouri mici, uneori în miniatură, care dau impresia unui peisaj chiar și atunci când reprezintă teme biblice, alegorice sau de gen Ei sunt cei care aderă ferm la stilul Coninksloo cu frunziș cu smocuri, deși transmit mai subtil tranzițiile reciproce ale celor trei fundaluri Caracteristic pentru versatilitatea lui Jan Brueghel este că a pictat fundaluri de peisaje pentru pictori de figuri precum Balin, figuri pentru pictori de peisaj precum Momper, coroane de flori pentru maeștri precum Rubens Cunoscut pentru „Căderea” muzeului de la Haga, proaspăt și subtil executat, în care Rubens i-a pictat pe Adam și Eva, iar peisajul și animalele lui Jan Brueghel Peisajele proprii, dotate din belșug cu o viață populară pestriță, încă neexpresivă în mod deosebit în transmiterea cerului cu norii săi, sunt zone de deal preponderent irigate de râu, câmpii cu mori de vânt, străzi ale satului cu scene de cârciumi, canale cu maluri împădurite, drumuri de țară aglomerate pe înălțimi împădurite și drumuri forestiere cu tăietori de lemne și vânători, observați viu și fidel Picturile timpurii ale lui pot fi văzute în Ambrosiana din Milano Este cel mai bine reprezentat la Madrid, bine la Munchen, Dresda, Sankt Petersburg și Paris De o importanță deosebită în simțul căutării de noi moduri a fost pictura sa de flori, care transmitea cel mai convingător nu numai tot farmecul formelor și strălucirea culorilor de culori rare, ci și combinațiile lor Imaginile cu culorile pensulei sale posedă Madrid, Viena și Berlin Dintre colaboratorii săi, nu trebuie să-l lipsim pe Hendrik van Balen ( - ), al cărui profesor este considerat a fi al doilea profesor al lui Rubens, Adam van Noort Retablele sale (de exemplu, în Biserica lui Iacov din Anvers) sunt insuportabile A devenit celebru pentru picturile sale mici, pictate neted, îndulcite, pe scânduri, cu conținut în principal din fabule antice, de exemplu, Sărbătoarea zeilor din Luvru, Ariadna la Dresda, Adunarea manei în Brunswick, dar picturile sale de acest fel lipsesc și ele prospețime artistică și imediate Stilul de peisaj de tranziție descris mai sus a continuat, totuși, printre imitatorii slabi până la începutul secolului al XVIII-lea Aici nu putem remarca decât cei mai puternici maeștri ai acestei direcții, care au transferat-o în Olanda, David Winkboons din Mecheln ( - ), care s-a mutat de la Anvers la Amsterdam, a pictat scene proaspete de pădure și sate, uneori și episoade biblice într-un peisaj decor, dar cel mai binevoitor sărbători de templu în fața tavernelor din sat Cele mai bune picturi ale sale din Augsburg, Hamburg, Braunschweig, Munchen, Sankt Petersburg sunt destul de direct observate și pictate cu culori înflorate, nu fără forță Relant Savery of Courtrai ( ), căruia Kurt Erasmus i-a dedicat un studiu scris cu dragoste, a studiat munții împăduriți germani în slujba lui Rudolf al II-lea, după care s-a stabilit ca pictor și gravor, mai întâi la Amsterdam, apoi la Utrecht Plin de lumină, îmbinând treptat trei avioane, dar oarecum uscate în execuție, peisajele muntoase, stâncoase și forestiere, care pot fi bine văzute la Viena și Dresda, el a echipat cu grupuri vii de animale sălbatice și îmblânzite în scene de vânătoare, în imagini de paradisul și Orfeu El aparține, de asemenea, celor mai timpurii pictori independenți de flori Adam Willaerts din Anvers ( , a murit după ), care s-a mutat la Utrecht în , a fost un reprezentant al peisajului marin al acestui stil de tranziție Priveliștile sale de coastă și marine (de exemplu, la Dresda, la Weber din Hamburg, în Galeria Liechtenstein) sunt încă uscate în tiparul valurilor, încă nepoliticoase în înfățișarea vieții navei, dar captivante prin onestitatea relației lor cu natura În cele din urmă, Alexander Kerrincks din Anvers ( - ), care și-a adus arta peisagistică flamandă la Amsterdam, îl urmărește în continuare pe Coninxloe în picturi după semnătura sa, dar în picturile ulterioare ale lui Brunswick și Dresda, este evident influențat de pictura tonală maronie olandeză a lui van Goyen El aparține, așadar, maeștrilor de tranziție în sensul cel mai deplin al cuvântului Dintre maeștrii din Anvers de acest tip care au rămas acasă, Sebastian Vranks ( - ) dezvăluie un succes neîndoielnic ca pictor peisagist și pictor de cai De asemenea, înfățișează frunzișul sub formă de ciorchini, cel mai adesea atârnând ca un mesteacăn, dar îi conferă o legătură mai naturală, dă o nouă claritate tonului aerisit și știe să transmită un caracter vital acțiunilor scrisului încrezător și coerent cai și călăreți din scenele sale de luptă și tâlhari care pot fi văzute, de exemplu, în Braunschweig, Aschaffenburg, Rotterdam și la Weber din Hamburg În cele din urmă, în pictura de arhitectură încă din secolul al XVI-lea, urmând căile lui Steenwick cel Bătrân, el a dezvoltat un stil de tranziție, constând în înlocuirea treptată a literei care urmărește natura cu farmecul artistic, fiul său Gendrik Steenwick cel Tânăr ( ), care s-a mutat la Londra, iar alături de el, în principal, Peter Neefs cel Bătrân ( - ), ale cărui vederi interioare ale bisericilor se găsesc în Dresda, Madrid, Paris și Petersburg Contribuția lui Rubens la arta belgiană Peter Paul Rubens este considerat cel mai mare artist atât al Belgiei, cât și al lumii întregi El a fost cel care a modelat imaginea picturii naționale, stabilind direcția de dezvoltare pentru studenții și adepții lor Ca majoritatea celorlalți artiști, Rubens și-a început cariera studiind în Italia; la întoarcerea în patria sa, a devenit pictorul de curte al casei domnitoare Peter Paul Rubens ( - ) este soarele în jurul căruia se învârte toată arta belgiană a secolului al XVII-lea, dar în același timp unul dintre marii luminari ai artei paneuropene din această perioadă Spre deosebire de toți pictorii barocului italieni, el este principalul reprezentant al barocului în pictură Plinătatea formelor, libertatea de mișcare, dominația asupra maselor, care dă pitoresc stilului baroc al arhitecturii, în picturile lui Rubens renunță la greutatea pietrei și, cu luxul îmbătător al culorilor, primesc un drept independent, nou A exista Cu puterea formelor individuale, măreția compoziției, plinătatea înfloritoare a luminii și culorilor, pasiunea vieții în transferul acțiunilor bruște, puterea și focul în excitarea vieții corporale și spirituale a bărbatului și femeii sale cărnoase, figuri îmbrăcate și dezbrăcate, el întrece pe toți ceilalți maeștri Corpul luxos al femeilor sale cu părul blond, cu obraji plini, buze pline și un zâmbet vesel strălucește de alb Arsă de soare, pielea eroilor săi masculin strălucește, iar fruntea lor îndrăzneață convexă este însuflețită de un arc puternic al sprâncenelor Portretele sale sunt cele mai proaspete și sănătoase, nu cele mai individuale și intime pentru timpul lor Nimeni nu știa să reproducă animalele sălbatice și îmblânzite la fel de viu ca el, deși din lipsă de timp, în cele mai multe cazuri, și-a lăsat asistenții să le înfățișeze în picturile sale În peisaj, a cărui execuție a încredințat-o și asistenților, a văzut în primul rând efectul general datorat vieții atmosferice, dar el însuși a pictat, chiar și la bătrânețe, peisaje uimitoare Arta sa a îmbrățișat întreaga lume a fenomenelor spirituale și fizice, întreaga complexitate a trecutului și a prezentului Picturi de altar și din nou picturi de altar pe care le-a pictat pentru biserică A pictat portrete și portrete în principal pentru el și prietenii săi Imagini mitologice, alegorice, istorice și scene de vânătoare pe care le-a creat pentru marii acestei lumi Peisajele și picturile de gen erau meserii secundare ocazionale Ordinele au plouat asupra lui Rubens Cel puțin două mii de tablouri au ieșit din atelierul lui Cererea mare pentru arta sa a determinat repetarea frecventă a picturilor întregi sau a părților lor individuale de către studenții și asistenții săi La apogeul vieții sale, el lăsa de obicei picturi pictate manual asistenților săi Există toate tranzițiile între propriile sale lucrări scrise de mână și picturile studioului, pentru care a dat doar schițe Cu toată asemănarea formelor de bază și a stărilor de spirit de bază, propriile sale picturi dezvăluie schimbări semnificative de stil, la fel ca cele ale multora dintre contemporanii săi, de la modelare din plastic dur și scriere groasă și grea la o execuție mai ușoară, mai liberă, luminoasă, la contururi mai vii, la modelare mai moale, aerisit și plin de dispoziție, iluminate de culorile înflorate ale picturii tonale În fruntea celei mai recente literaturi despre Rubens se află lucrarea cumulativă larg concepută a lui Max Rooses: „Operele lui Rubens” („Loeuvre de Rubens” ( - ) Cele mai bune și mai importante lucrări biografice aparțin lui Rooses și Michel Lucrări colectate , după Waagen, au fost publicate și de Jakob Burchardt , Robert Fischer, Adolf Rosenberg și Wilhelm Bode Întrebări separate despre Rubens au fost analizate de Ruelens, Woltmann, Riegel, Göhler von Ravensburg, Grossman, Riemans și alții Rubens s-a născut la Siegen, lângă Köln, din respectatul Anvers și a primit prima sa educație artistică în orașul părinților săi de la Tobias Verhegt ( - ), un peisagist mediocru de stil tranzițional, apoi a studiat timp de patru ani cu Adam van Noort ( - ), unul dintre maeștrii obișnuiți ai italianismului manierat, așa cum se știe acum, și apoi a lucrat încă patru ani cu Otto van Veen, un bogat în ficțiune, gol în formele unui fals clasic, căruia la mai întâi s-a alăturat îndeaproape și în a devenit maestru de breaslă În , Gaberditzl a dedicat articole detaliate celor trei profesori ai lui Rubens Este imposibil să stabilim cu certitudine o singură imagine a perioadei timpurii din Anvers a lui Rubens Din până în a trăit în Italia; mai întâi la Veneția, apoi în principal în slujba lui Vincenzo Gonzaga în Mantua Dar deja în , la Roma, pentru cele trei altare ale bisericii Santa Croce din Gerusalemme, a pictat Aflarea crucii, Încoronarea cu spini și Înălțarea crucii Aceste trei tablouri, aparținând acum capelei unui spital din Grasse, în sudul Franței, dezvăluie stilul primei sale perioade italiene, încă în căutarea lui, încă influențat de copiile de la Tintoretto, Titian și Correggio, dar deja plin de efort independent pentru putere și mișcare În , tânărul maestru a plecat în Spania cu un ordin de la prințul său Din picturile pe care le-a pictat acolo, figurile filozofilor Heraclit, Democrit și Arhimede din Muzeul din Madrid relevă forme încă pompoase, dependente, dar și o puternică atracție pentru profunzimea psihologică Întorcându-se la Mantua, Rubens a pictat un altar mare în trei părți, al cărui tablou din mijloc, cu omagiul familiei Gonzaga lui Sf Trinity, s-a păstrat în două părți în biblioteca din Mantua, iar din picturile laterale largi, abundente, care arată puterea tot mai mare a formelor și acțiunilor maselor, Botezul lui Hristos a ajuns la Muzeul din Anvers și Schimbarea la Față în Muzeul Nancy Apoi, în , maestrul a pictat din nou la Roma pentru Chiesa Nuova un magnific, deja plin de putere rubensiană în figurile sale pline de lumină, altarul Adormirii Sf Grigore”, aflată acum în proprietatea Muzeului Grenoble și la Roma înlocuită deja în cu alte trei, deloc cele mai bune picturi ale aceluiași maestru Amintește mai clar de stilul lui Caravaggio este spectaculoasa „Tăierea împrejur a lui Hristos” din în Sant'Ambrogio din Genova Cu toate acestea, cercetători precum Rooses și Rosenberg îl atribuie pe maestru perioadei italiene, când a copiat lucrările lui Tizian, Tintoretto, Correggio, Caravaggio, Leonardo, Michelangelo și Rafael și o serie de picturi după pensula lui, aparent, totuși, scrise mai tarziu Mari alegorii ale viciului și virtuții din Dresda, originare din Mantua, puternice ca formă și culoare, dacă nu au fost scrise, așa cum gândește Michel la noi, pe la la Mantua, atunci mai degrabă admitem, împreună cu Bode, că au apărut conform Întoarcerea lui Rubens în patria sa decât cu Rooses, că au fost scrise înainte de călătoria lui italiană la Anvers Imaginea desenată cu încredere și modelată plastic a lui Ieronim din Dresda dezvăluie, de asemenea, o manieră rubensiană deosebită, poate chiar prea dezvoltată pentru perioada sa italiană, căreia îi atribuim acum această imagine La întoarcerea lui Rubens în la Anvers, deja în a fost numit pictor de curte pentru Albrecht și Isabella, iar stilul său, deja independent, s-a dezvoltat rapid la putere și grandoare grandioase Aglomerată în compoziție, neliniștită în contur, neuniformă în efectele luminoase este Adorația sa magilor ( - ) la Madrid, marcată, însă, de o mișcare puternică Plin de viață și pasiune, puternic în modelarea musculară a trupurilor, celebra sa imagine în trei părți „Exaltarea Crucii” din Catedrala din Anvers Amintiri italiene mai puternice sunt resimțite în imagini mitologice simultane, cum ar fi Venus, Cupidon, Bacchus și Ceres în Kassel, și Prometeu robust și înlănțuit din Oldenburg Exemple caracteristice ale unui portret la scară largă al acestei epoci sunt portretele peisajului lui Albrecht și Isabella din Madrid și magnificul tablou din München, reprezentând într-un foișor de caprifoi pe maestrul însuși împreună cu tânăra sa soție, Isabella Brant, adusă înapoi în patria sa în , o imagine incomparabilă a dragostei calme, fericirii pure Orez Autoportret al lui Rubens cu soția sa Isabella Brant, în Pinacothek din München Bazat pe o fotografie de F Bruckmann din Munchen Arta lui Rubens a descoperit un alt zbor între și Uriașul tablou „Coborârea de pe cruce” cu maiestuosul „Vizită pe Maria Elisabeta” și „Intrarea în templu” pe aripi, în Catedrala din Anvers, este considerată prima lucrare în care maestrul și-a adus tipurile și metoda sa de a scrie spre deplina dezvoltare Minunata este vitalitatea pasionala a miscarilor individuale, si mai minunata este puterea de patrundere a performantei picturale Picturi mitologice precum „Romul și Remus” din Galeria Capitolină, „Faun și Faun” din Galeria Schonborn din Viena aparțin și ele acestor ani Picturile lui Rubens din și , încrezători în compoziție, cu forme și culori clar definite, reprezintă niște picturi marcate ca excepție prin numele și anul de execuție Așa sunt tabloul „Jupiter și Callisto” ( ), pur în formă, frumos în culori, „Flight into Egypt” din Kassel, „Frozen Venus” ( ) la Anvers, patetic „Lamentation” ( ) la Viena și plin de lumină magică „Susanna” ( ) la Stockholm, al cărei corp este fără îndoială mai plăcut și mai bine înțeles decât trupul prea luxos al anterioarei sale Susanne din Madrid; În ceea ce privește pictura, imaginile simbolice puternice ale lui Hristos singuratic răstignit pe fundalul unui cer întunecat din München și Anvers se învecinează cu aceste picturi Perioada de glorie a lui Rubens și moștenirea sa În vârful creativității lui Rubens, popularitatea sa este extrem de mare Pentru a îndeplini un număr mare de comenzi, el folosește ajutorul studenților, printre care se numără Brueghel, Snyders, Wildens, Van Dyck - viitori maeștri remarcabili După el, Rubens a lăsat mai mult de două mii de tablouri, care au devenit proprietatea multor țări Din acel moment, în atelierul lui Rubens, comisiile s-au acumulat într-o asemenea măsură, încât acesta le-a oferit asistenților săi o participare mai vizibilă la execuția picturilor sale Cel mai vechi, în afară de Jan Brueghel, aparține remarcabilului pictor de animale și fructe Frans Snyders ( - ), după însuși Rubens, care a pictat vulturul în pictura din Oldenburg cu Prometeu menționat mai sus, și peisagătorul plin de viață Jan Wildens ( - ), care a lucrat din pentru Rubens Cel mai remarcabil colaborator a fost Anton van Dyck ( - ), care a devenit ulterior o figură independentă În orice caz, devenit maestru în , a fost până în mâna dreaptă a lui Rubens Picturile proprii ale lui Rubens din acești ani contrastează de obicei penumbra albăstruie a corpului cu pete de lumină galben-roșcată, în timp ce picturile cu colaborarea clar stabilită a lui Van Dyck se remarcă printr-un clarobscur cald uniform și o transmisie picturală mai nervoasă Printre acestea se numără șase imagini mari, pictate cu entuziasm, din viața consulului roman Decius Mus, în Palatul Liechtenstein din Viena, cartonașele pe care Rubens le-a făcut pentru covoare țesute în (copiile supraviețuitoare sunt la Madrid), și tablouri decorative mari pe plafon ( ) ale Bisericii Iezuite din Anvers, care nu au ajuns la noi (în diverse colecții s-au păstrat doar schițe), iar unele dintre ele sunt spectaculoase ca compoziție, cu multe figuri ale retablourilor acestei biserici, „Minunea” de St Xavier” și „Minunea Sf Ignatius”, salvat de Muzeul Curții din Viena Colaborarea lui Van Dyck este de netăgăduit și în uriașa Răstignire de la Anvers, pe care Longinus, călare, străpunge partea Mântuitorului cu o suliță, în Madona cu păcătoși care se pocăiesc din Kassel și, potrivit lui Bode, tot în Ziua Treimii din Munchen și în Berlin Lazăr, după spusele lui Rooses și în dramatica vânătoare de leu și în răpirea nu mai puțin dramatică, pasională și rapidă a fiicelor lui Leucip din Munchen Toate aceste tablouri strălucesc nu numai prin puterea îndrăzneață a compoziției lui Rubens, ci și prin subtilitatea pătrunzătoare a sentimentului picturii lui Van Dyck Printre picturile pictate manual, pictate în părțile principale de însuși Rubens între și , se numără cele mai bune picturi religioase - pline de mișcări de masă agitate, agitate „Judecata de Apoi” din Munchen și pline de animație interioară „Adormirea Maicii Domnului” „ la Bruxelles și Viena, precum și picturi mitologice magistrale, „bacanale” somptuoase și imagini cu „Thiazos” la Munchen, Berlin, Sankt Petersburg și Dresda, în care puterea bucuriei senzuale debordantă a vieții, tradusă din roman în Flamand, pare să atingă pentru prima dată expresia deplină Aici se învecinează „Bătălia Amazonelor” din München (circa ), o creație inaccesibilă în sensul transmiterii pitorești a celei mai violente bătălii și bătălii, deși scrisă la dimensiuni reduse Apoi sunt copii goi în mărime naturală, precum „putti” excelenți cu o ghirlandă de fructe în München, apoi scene de vânătoare violente, vânătoare de lei, dintre care cea mai bună este la München, și vânătoare de mistreți, dintre care cea mai bună atîrnă la Dresda Urmează primele picturi de peisaj cu adaosuri mitologice, de exemplu, starea de spirit plină a naufragiului lui Eneas din Berlin, sau cu împrejurimi naturale, precum peisajul roman radiant cu ruine din Luvru (circa ) și peisajele pline de viata „Vara” si „Iarna (c ) la Windsor Maiestuos transmise, scrise larg și veridic, fără nicio urmă de vechile manierisme, luminate de lumina deplină a tot felul de manifestări cerești, ele stau ca repere în istoria picturii peisagistice Orez „Bătălia Amazonelor” în Pinacothek din München Bazat pe o fotografie de F Bruckmann din Munchen În mod clar, maiestuos, puternic, în sfârșit apar portretele lui Rubens din această perioadă de cinci ani O lucrare magistrală a autoportretului său din Uffizi, grupul său de portrete „Patru filozofi” din Palatul Pitti este magnific În floarea frumuseții ei se află soția sa Isabella în portretele nobile ale Berlinului și Haga În jurul anului , la Galeria Națională din Londra a fost pictat și un portret uimitor al Susannei Fuhrman, într-o pălărie cu pene, evantaiat cu cel mai delicat clarobscur Celebrele portrete masculine ale maestrului acestor ani pot fi văzute la Munchen și în Galeria Liechtenstein Cât de pasional a înfățișat Rubens episoade din Istoria Lumii Sacre, scene de vânătoare și chiar peisaje, la fel de calm și-a pictat figurile portrete, reușind să transmită învelișul lor corporal cu o putere și un adevăr monumental, dar fără a încerca să se spiritualizeze în interior, înțeles doar în general , trasaturile faciale Van Dyck a părăsit Rubens în , iar soția sa Isabella Brant a murit în Un nou impuls pentru arta sa a fost cea de-a doua căsătorie cu tânăra și frumoasa Helena Furman, în Totuși, călătoriile sale artistice și diplomatice la Paris au servit și ca imbold ( , , ), Madrid ( , ) și Londra ( , ) Dintre cele două mari serii istorice cu alegorii, de tablouri uriașe din viața Mariei de Medici (Grosman și-a scris istoria) aparțin acum celor mai bune decorațiuni ale Luvru Schițate de mâna magistrală a lui Rubens, pictate de studenții săi, terminate de el însuși, aceste tablouri istorice plin cu multe portrete moderne și figuri mitologice alegorice în spiritul barocului modern și prezintă o astfel de masă de frumuseți individuale și o asemenea armonie artistică, încât vor rămâne pentru totdeauna cele mai bune lucrări de pictură ale secolului al XVII-lea Dintr-o serie de picturi din viața lui Henric al IV-lea al Franței, două pe jumătate terminate au ajuns la Uffizi; schițe pentru alții sunt păstrate în colecții diferite Cele nouă picturi care îl slăvesc pe James I al Angliei, cu care Rubens a decorat câțiva ani mai târziu câmpurile de plafon ale sălii principale din White Hall, înnegrite de funingine de la Londra, sunt de nerecunoscut, dar în sine nu aparțin celor mai de succes lucrări ale maestru Dintre picturile religioase pictate de Rubens în anii douăzeci, marea „Adorație a magilor” de foc din Anvers, finalizată în , marchează din nou un punct de cotitură în dezvoltarea sa artistică cu pensula mai liberă și mai largă, limbajul mai ușor al formelor și mai auriu , colorare aerisit Lumina, aerisită „Adormirea Mariei” a Catedralei din Anvers a fost finalizată în Urmează pitorescul, gratuit „Adorarea Magilor” din Luvru și „Educația Fecioarei Maria” din Anvers La Madrid, unde maestrul l-a studiat din nou pe Tizian, colorarea lui a devenit mai bogată și „înflorită” „Madona” cu sfinții care o adoră în biserica augustiniană din Anvers este o repetare mai baroc a Madonei Frari a lui Tițian O parte revizuită semnificativ din „Triumful lui Cezar” de Mantegna, aflată în la Londra (acum în Galeria Națională), judecând după scrisoarea ei, ar putea apărea și ea abia după acest timp Acest deceniu este deosebit de bogat în portrete mari ale maestrului Mai bătrână, dar încă plină de înfățișare, este Isabella Brant într-un frumos portret al Schitului; trăsături deja mai clare sunt reprezentate de portretul din Uffizi Printre cele mai frumoase și mai colorate este portretul dublu al fiilor săi din Galeria Liechtenstein Portretul expresiv al lui Caspar Gevaert la biroul său din Anvers este celebru Și bătrânul maestru însuși apare în fața noastră cu un zâmbet diplomatic subțire pe buze într-un frumos portret în bust al Galeriei Aremberg din Bruxelles Orez „Adorarea Magilor” Pictură de Rubens la Luvru Bazat pe o fotografie a lui F Hanfstaengl din Munchen Ultimul deceniu care i-a revenit lui Rubens ( - ) a stat sub steaua iubitei sale soții, Elena Furman, pe care a pictat-o sub toate formele și care i-a servit ca natură pentru picturile religioase și mitologice Cele mai frumoase portrete ale ei de Rubens aparțin celor mai frumoase portrete feminine din lume: pe jumătate, într-o rochie bogată, într-o pălărie cu pană, în mărime naturală, așezată, într-o rochie luxoasă deschisă la piept, într-un mic formează, lângă soțul ei, pentru o plimbare în grădină - se află în Pinakothek din München; gol, acoperit doar parțial cu o manta de blană - în Muzeul Curții din Viena; în costum de plimbare pe un câmp din Schit; cu primul ei născut pe ea, braț la braț cu soțul ei, și tot pe stradă, însoțit de un paj, cu baronul Alphonse Rothschild la Paris Cele mai semnificative lucrări bisericești din această epocă târzie înfloritoare și strălucitoare a maestrului sunt maiestuosul și calmul în compoziție, strălucind cu toate culorile curcubeului, altarul Sf Ildefons cu figuri puternice de donatori pe ușile Muzeului Curții din Viena și un magnific altar în capela funerară a lui Rubens din Biserica lui Iacov din Anvers, cu sfinți ai orașului pictați de la cei apropiați maestrului persoane Lucrări mai simple, precum: St Cecilia din Berlin și magnifica Bathsheba din Dresda nu sunt inferioare lor ca ton și culori Printre prețioasele imagini mitologice ale acestei perioade se numără strălucitoarele Judecăți de la Paris din Londra și Madrid; și ce vitalitate pasională respiră vânătoarea Dianei la Berlin, cât de fabulos de luxos este sărbătoarea lui Venus la Viena, ce lumină magică luminează pe Orfeu și Eurydice la Madrid! Pregătitoare pentru acest tip de picturi sunt câteva imagini de gen ale maestrului Deci, personajul genului mitologic surprinde „Hour of Date” în München, îndrăzneț senzual, în mărime naturală Orez „Grădina iubirii” Pictură de Rubens la Madrid Bazat pe o fotografie a lui F Hanfstaengl din Munchen Prototipurile tuturor scenelor seculare ale lui Watteau sunt celebrele, cu zei zburători ai iubirii, tablouri numite „Grădinile iubirii”, cu grupuri de cupluri îmbrăcate luxos îndrăgostite la un festival în grădină Una dintre cele mai bune lucrări de acest gen este deținută de baronul Rothschild la Paris, cealaltă se află la Muzeul din Madrid Cele mai importante tablouri de gen cu mici figuri din viața populară, scrise de Rubens, sunt dansul țărănesc, maiestuos și vital, pur rubensian din Madrid, turneul semipeisagistic din fața șanțului castelului, la Luvru, și târgul în aceeași colecție, ale cărei motive amintesc deja de Teniers Cele mai multe dintre peisajele reale ale lui Rubens aparțin și ultimilor ani ai vieții sale: așa este peisajul strălucitor cu Ulise în Palatul Pitti, așa sunt peisajele, noi în design, explicative artistic, cu o imagine simplă și largă a împrejurimilor , zona plată în care era situată dacha lui Rubens, și cu un cer maiestuos, plin de transfer de dispoziție Cele mai frumoase sunt apusul de foc din Londra și peisajele cu curcubeu din Munchen și Sankt Petersburg Orice ar fi întreprins Rubens, el a transformat totul în aur strălucitor; iar cine a intrat în contact cu arta lui, ca colaborator sau adept, nu a mai putut ieși din cercul său vicios Van Dyck: munca timpurie Anton van Dyck a fost cea mai semnificativă figură dintre studenții lui Rubens Ca și alți artiști, și-a început cariera în Italia, după care a lucrat cu Rubens Lucrările sale timpurii sunt în multe privințe apropiate de stilul profesorului său Van Dyck pictează în principal picturi pe teme religioase, precum și portrete ale unor personaje istorice Dintre numeroșii elevi ai lui Rubens, doar Anton van Dyck ( - ) — a cărui lumină, desigur, este pentru lumina lui Rubens, așa cum este luna pentru soare — ajunge în cerurile artei cu un cap luminat de strălucire Deși Balen este considerat adevăratul său profesor, Rubens însuși l-a numit studentul său În orice caz, dezvoltarea sa tinerească, din câte știm, s-a aflat sub influența lui Rubens, de la care nu se abate niciodată complet, ci, după temperamentul său mai impresionabil, reface într-o manieră mai nervoasă, blândă și subtilă în pictură și mai puțin puternic la desen O ședere lungă în Italia l-a transformat în cele din urmă într-un pictor și maestru al culorilor Nu era treaba lui să inventeze și să exacerbeze dramatic acțiunea live, dar a știut să pună figurile din picturile sale istorice în relații clar gândite între ele și să comunice portretelor sale trăsături atât de subtile ale statutului social încât a devenit pictorul preferat a nobililor vremii sale Cele mai recente lucrări rezumative despre van Dyck aparțin lui Michiels, Giffrey, Kust și Schaeffer Pagini separate din viața și arta sa au fost explicate de Vibiral, Bode, Hymans, Rooses, Lau, Menotti și autorul acestei cărți Chiar și acum se ceartă despre distincția dintre diferitele perioade ale vieții, care au fost legate în principal de călătorii Conform ultimelor cercetări, a lucrat până în la Anvers, în - la Londra, în - în Italia, în principal la Genova, cu o pauză din până în , efectuată, după cum a arătat Rooses, probabil acasă, în - în Olanda, apoi din nou la Anvers, iar din ca pictor de curte al lui Carol I la Londra, unde a murit în , iar în această perioadă, în - a fost la Bruxelles, în și la Anvers și Paris Aproape că există lucrări timpurii ale lui Van Dyck în care influența lui Rubens să nu fie vizibilă Chiar și primele sale serii apostolice arată deja urme ale manierului rubensian Dintre acestea, unele dintre capete originale se păstrează la Dresda, altele la Althorp Printre picturile religioase pictate de Van Dyck după propriul său proiect, pe riscul și riscul său, din până în , în timp ce era în slujba lui Rubens, aparțin „Martiriul Sf Sebastian”, cu compoziţia „Plângerea lui Hristos” şi „Încălcarea lui Susanna” supraîncărcate în vechiul mod la München, „Thomas la Sankt Petersburg”, „Șarpele de bronz” la Madrid Niciunul dintre aceste tablouri nu se poate lăuda cu o compoziție perfectă, dar sunt bine pictate și înflorate la culoare „Ieronim” din Dresda este pitoresc și profund simțit în suflet, reprezentând un contrast viu cu Jerome Rubens, mai calm și mai grosier, învecinat Apoi urmează: Batjocorirea lui Hristos la Berlin, cea mai puternică și mai expresivă dintre aceste picturi pe jumătate Rubens și frumoasă în compoziție, fără îndoială schițată de Rubens, St Martin" la Windsor, așezat pe un cal, întinzând o mantie unui cerșetor Repetarea simplificată și mai slabă a acestui Martin în biserica Saventham este mai aproape de maniera ulterioară a maestrului Van Dyck este un mare artist în această epocă Rubens, mai ales în portretele sale Unele dintre ele, combinând avantajele binecunoscute ale ambilor maeștri, au fost atribuite lui Rubens în secolul al XIX-lea, până când Bode i-a returnat lui Van Dyck Sunt mai individuali în trăsături individuale, mai nervoși în expresie, mai blând și mai profund în scris decât portretele simultane ale lui Rubens Cele mai vechi dintre aceste portrete pe jumătate Rubens ale lui Van Dyck sunt ambele portrete în bust ale unui cuplu căsătorit în vârstă din la Dresda, cele mai frumoase sunt semifigurele a două cupluri căsătorite din galeria Liechtenstein: o femeie cu șireturi de aur pe piept , un domn care trage mănuși și un așezat în fața unei perdele roșii, o doamnă cu un copil în poală, la Dresda Magnifica Isabella Brant de la Ermitaj îi aparține, iar de la Luvru un dublu portret al presupusului Jean Grusset Richardeau și al fiului său stând lângă el Dintre portretele duble sunt cunoscuți soții care stau unul lângă altul - cel mai pitoresc este portretul lui Frans Snyders și al soției sale cu ipostaze foarte forțate, Jan de Wael și soția sa din Munchen În sfârşit, în autoportretele tinereşti ale maestrului, cu o privire chibzuită, încrezătoare în sine, la Sankt Petersburg, Munchen şi Londra, chiar vârsta lui, de aproximativ douăzeci de ani, indică o perioadă timpurie Orez „Domnul trăgând o mănușă” Pictură de Van Dyck în Galeria Dresda Bazat pe o fotografie de F Bruckmann din Munchen Din picturile religioase pictate de Van Dyck între - în Italia, în sud, a rămas o frumoasă scenă, inspirată de Tizian, cu „Moneda lui Petru” și „Maria cu Pruncul”, într-un halou de foc, în Palazzo Bianco, care amintește de Rubens, „Răstignirea” în regal palat din Genova, simțit cu tandrețe în relațiile pitorești și spirituale, Înmormântarea Galeriei Borghese din Roma, capul langouros al Mariei în Palatul Pitti, culorile magnifice și strălucitoare ale sfintei familii din Pinacoteca din Torino și puternicele, dar retablou mai degrabă manierat al Madonei del Rosario din Palermo cu figuri alungite Dintre picturile seculare, vom aminti aici doar frumosul, în spiritul lui Giorgione, înfățișând cele trei vârste ale vieții în muzeul orașului din Vicenza și simplul în compoziție, dar pictată cu foc pe Diana și Endymion din Madrid O modelare încrezătoare, fermă și în același timp blândă în lumină și umbră întunecată și o colorare profundă și bogată a capetelor italiene care luptă pentru unitatea stării de spirit se manifestă și în portretele sale italiene, în special genoveze Scris într-o perspectivă îndrăzneață, aproape cu fața către privitor, portretul ecvestru al lui Antonio Giulio Brignole Sale, fluturându-și pălăria în mâna dreaptă în semn de salut, situat în Palazzo Rossi din Genova, a fost un adevărat indicator al noului drum Nobil, cu coloane de baruch și draperii pe fundal, stau portretele signorei Geronimo Brignole Sale cu fiica ei Paola Adorio într-o rochie de mătase albastru închis cu broderii aurii și un tânăr în hainele unei persoane nobile, din aceeași colecție, stau la apogeul artei portretului absolut Acestea sunt alăturate de portrete ale Marchesei Durazzo într-o rochie de damasc de mătase galben deschis, cu copii, în fața unei perdele roșii, un portret plin de viață de grup a trei copii cu un câine și un portret nobil al unui băiat într-o rochie albă, cu un papagal, păstrat în Palazzo Durazzo Pallavicini La Roma, Galeria Capitolină are un portret dublu foarte vital al lui Luca și Cornelis de Wael; în Florența, în Palazzo Pitti, există un portret expresiv din punct de vedere spiritual al cardinalului Giulio Bentivoglio Alte portrete ale perioadei italiene a lui van Dyck și-au găsit drumul în străinătate Una dintre cele mai bune este deținută de Pierpont Morgan în New York, dar pot fi găsite și în Londra, Berlin, Dresda și Munchen Van Dyck: perioadă târzie După absolvire, Van Dyck lucrează în Belgia, Olanda, apoi devine pictorul de curte al regelui Carol I la Londra, unde lucrează până la sfârșitul vieții Khudzhonik a obținut o măiestrie deosebită în pictura de gravură, creând un număr mare de portrete ale contemporanilor săi Orez „Odihnă în timpul zborului” Pictură de Van Dyck în Pinakothek din München Bazat pe o fotografie de F Bruckmann din Munchen Perioada de cinci ani ( - ) petrecută de maestru in patria sa la intoarcerea din Italia, Mare, pline de altare in miscare, care sunt puternicele Crucifixe din biserica Sf Zhen din Dendermonde, în biserica lui Mihail din Gekte și în biserica lui Romuald din Meheln și „Înălțarea Crucii” alăturată în biserica Sf Gens în Courtrai nu îl reprezintă la fel de bine ca lucrările pline de viață interioară, la care includem Răstignirea cu viitoarea apariție în Muzeul din Lille, „Odihna în timpul zborului” din Munchen și Răstignirile individuale pline de sentiment la Anvers, Viena și Munchen Acestea sunt tablouri care traduc imaginile lui Rubens din limbajul eroic în limbajul sentimentului Cele mai frumoase picturi ale acestei perioade includ Madona cu un cuplu de donatori în genunchi în îngeri turnând flori la Luvru, Madona cu Pruncul Hristos în picioare la München și starea deplină a „Plângerii peste Hristos” din Anvers, München, Berlin și Paris Madonele și lamentările în general au fost temele preferate ale lui Van Dyck Rareori a preluat imagini ale zeilor păgâni, deși „Herculele la răscruce” al său din Uffizi, imaginile cu Venus, un vulcan, din Viena și Paris, arată că a fost capabil să le facă față într-o oarecare măsură A rămas în principal portretist Din această perioadă de cinci ani s-au păstrat aproximativ de portrete ale pensulei sale Trăsăturile lor faciale sunt și mai clare, în mâinile de obicei grațioase, inactive, există și mai puțină expresie decât în picturile italiene de același fel ale lui O ușurință ceva mai aristocratică a fost adăugată posturii lor și o dispoziție generală mai subtilă a apărut în colorarea mai rece Hainele cad de obicei ușor și liber, dar material Printre cele mai frumoase dintre ele, pictate la dimensiune mare, se numără portretele caracteristice ale domnitorului Isabella la Torino, la Luvru și la Galeria Liechtenstein, Philippe de Roy și soția sa în colecția Wallace din Londra, portrete duble ale unui domn și o doamnă cu un copil în brațe la Luvru și la Muzeul Gotic și încă câteva portrete de domni și doamne din Munchen Printre cele mai expresive portrete de talie și generație includ portretele episcopului Mulderus și Martin Pepin din Anvers, Adrian Stevens și soția sa din Sankt Petersburg, contele Van den Berg din Madrid și canonicul Antonio de Tassis din Galeria Liechtenstein Organistul Liberty se uită languid, sculptorul Colin de Nole, soția sa și fiica lor arată plictisitoare la grupul de portrete din München Portretele unui domn și unei doamne din Dresda și ale Mariei Louise de Tassis din Galeria Liechtenstein se remarcă printr-o postură nobilă, pitorească Influența lui van Dyck asupra tuturor portretelor din timpul său, în special engleză și franceză, a fost enormă; totuși, în caracteristicile naturale și adevărul interior, portretele sale nu pot fi comparate cu cele ale contemporanilor săi Velázquez și Frans Hals, ca să nu-i numesc pe alții Uneori, însă, Van Dyck a preluat și acul de gravură Cunoscut pentru cu ușurință și cu mare semnificație foaie executată a lucrării sale Pe de altă parte, a comandat altor gravori să reproducă o serie mare de mici portrete ale unor contemporani celebri pictate de el, pictate într-un ton de gri În colecția completă, această „Iconografia lui van Dyck” în o sută de foi a apărut abia după moartea sa Orez „Copiii lui Carol I” Pictură de Van Dyck la Windsor Bazat pe o fotografie a lui F Hanfstaengl din Munchen În calitate de pictor de curte al lui Carol I, Van Dyck a pictat mici picturi religioase și mitologice în ultimii opt ani ai vieții sale Cu toate acestea, câteva dintre cele mai bune picturi, scrise în timpul scurtei sale șederi în Țările de Jos, aparțin acestei perioade târzii a maestrului - aceasta a fost ultima și cea mai pitorească imagine a „Odihului în zborul în Egipt”, cu un dans rotund de îngeri și potârnichi zburătoare, acum în Schit, cea mai matură și cea mai frumoasă „Plângerea lui Hristos” din Muzeul din Anvers, nu numai clară, calmă și înduioșătoare în compoziție și impregnată cu o expresie a adevăratei dureri, ci și în culori, cu frumoasele sale acorduri de albastru, alb și aur închis, reprezentând o lucrare magistrală, încântătoare Urmează apoi portretele extrem de numeroase ale perioadei engleze Adevărat, sub influența tipului de curte londoneză, capetele lui devin din ce în ce mai mult ca măști, mâinile devin din ce în ce mai puțin expresive; dar rochiile sunt mai rafinate și mai materiale în scris, culorile, al căror ton argintiu a început să se estompeze doar treptat, câștigă din ce în ce mai mult în farmec tandru Desigur, van Dyck a înființat și un atelier la Londra cu producție pe scară largă în care au fost angajați numeroși studenți la Windsor, înfățișând un cuplu regal așezat cu doi copii și un câine, este un lucru destul de slab ostentativ Portretul ecvestru al regelui aflat în același loc în fața arcului de triumf a fost pictat cu mult gust, portretul său ecvestre din Galeria Națională este și mai pitoresc, încântătorul portret al regelui în costum de vânătoare în costum de vânătoare în Luvru este cu adevărat pitoresc Dintre portretele Reginei Henriette Maria de van Dyck, cel deținut de Lord Northbrook la Londra și care o înfățișează pe regina cu piticii ei pe o terasă din grădină este printre cele mai proaspete și mai vechi, iar cel din galeria Dresda, cu toată noblețea, este printre cele mai slabe și mai recente Sunt celebre diverse portrete ale copiilor regelui englez, aparținând celor mai atractive capodopere ale lui van Dyck Torino și Windsor au cele mai frumoase portrete ale celor trei copii regali, dar portretul Windsor cu cei cinci copii ai regelui, cu un câine mare și mic, este cel mai luxos și mai frumos dintre toate Dintre multele alte portrete ale lui Van Dyck la Windsor, portretul Lady Venice Digby, cu adaosurile sale alegorice sub formă de porumbei și zei ai iubirii, anunță o nouă eră, iar portretul dublu al lui Thomas Killigrew și Thomas Carew lovește cu relații de viață descrise neobișnuite pentru stăpânul nostru Portretul lui James Stuart cu un câine mare agățat de el în Muzeul Metropolitan de Artă din New York se remarcă printr-o grație deosebită, portretul logodnilor, copiii lui William al II-lea de Orange și Henriettei Maria Stuart, în muzeul orașului în Amsterdam este încântător S-au păstrat aproximativ o sută de portrete ale perioadei engleze a maestrului Van Dyck a murit tânăr Ca artist, a vorbit, aparent, totul Îi lipsește versatilitatea, plenitudinea și puterea marelui său profesor, dar i-a depășit pe toți contemporanii săi flamand în subtilitatea unei dispoziții pur picturale Alți studenți și adepți ai lui Rubens Mulți pictori belgieni importanți aparțin școlii Rubens La fel ca el, munca lor se dezvoltă sub influența puternică a Italiei, iar legăturile cu Franța și Spania au fost, de asemenea, puternice Majoritatea au lucrat în cel mai mare centru cultural flamand - Anvers Restul pictorilor importanți, colaboratori și studenți ai lui Rubens din Anvers înainte și după Van Dyck, trăiesc doar ca ecouri ale artei lui Rubens Chiar și Abraham Dipepbeck ( - ), Cornelis Schut ( - ), Theodor van Thulden ( - ), Erasmus Quellinus ( - ), fratele marelui sculptor și nepotul său Jan Erasmus Quellinus ( - ) ) nu au fost atât de semnificative încât să se oprească asupra lor Reprezentanții diferitelor departamente realiste ale atelierului Rubens au o importanță mai independentă Frans Snyders ( - ) a început cu o natură moartă, pe care îi plăcea să o interpreteze în mărime naturală, în linii mari, realist și, cu toate acestea, decorativ; Toată viața sa a pictat imagini mari, pline de observații sănătoase, cu articole de bucătărie și fructe, precum cele disponibile la Bruxelles, München și Dresda În atelierul lui Rubens, a învățat și să înfățișeze vii și incitante, aproape cu forța și strălucirea profesorului său, lumea vie, animale în mărime naturală în scene de vânătoare Picturile sale mari de vânătoare din Dresda, München, Viena, Paris, Kassel și Madrid sunt clasice în felul lor Uneori combinat cu Snyders este cumnatul său Paul de Vos ( - ), ale cărui picturi mari de animale nu se potrivesc cu prospețimea și căldura lui Snyders Noul stil de peisaj, dezvoltat sub influența lui Rubens, care a eliminat aproape complet vechile fundaluri tricolore din culise și frunzișul tradițional de copac în formă de smoc, apare mai clar în picturile și gravurile lui Lucas van Oudens ( - -) ), asistent în perioada târzie a maestrului în domeniul peisajului Numeroasele sale picturi de peisaj, dar în mare parte mici, dintre care nouă sunt atârnate la Dresda, trei la Sankt Petersburg, două la München, sunt imagini simple, înțelese în mod natural ale peisajelor fermecătoare de graniță locale între regiunea colinară Brabanţiană şi câmpia flamandă Performanța este largă și meticuloasă Culorile sale se străduiesc să transmită nu numai impresia naturală de copaci și pajiști verzi, pământ maroniu și distanțe de deal albăstrui, ci și un cer ușor înnorat și luminos Părțile însorite ale norilor și copacilor săi sclipesc de obicei cu pete galbene de lumină și, sub influența lui Rubens, uneori apar și nori de ploaie și curcubee Orez „Joc și fructe” Pictură de Frans Snyders la Muzeul din Bruxelles Bazat pe o fotografie a lui F Hanfstaengl din Munchen Arta lui Rubens a provocat o revoluție și în gravura pe cupru din Olanda În slujba lui i-au fost în slujba numeroși gravori, a căror lucrare a urmărit-o Cel mai vechi dintre ei, anverseanul Cornelis Galle ( - ) și olandezul Jacob Matam ( - ) și Jan Müller, și-au tradus încă stilul într-un limbaj de forme mai vechi, dar gravorii școlii Rubens, o serie de care sunt deschise de Pieter, Southman din Haarlem ( - ) și continuă să strălucească cu nume precum Lucas Forstermann (n ), Paul Pontius ( - ), Boethius și Schelte Bolswerth, Pieter de Jode cel mai tânăr și mai ales marele gravor în clarobscur Jan Witdöck (născut în ) au reușit să-și impregneze foile cu forța și mișcarea rubensienă Noua tehnică de mezzotint (Schwarzkunst), care a aspru suprafața plăcii cu ajutorul unei lame de corn pentru a răzui un model pe ea în mase moi, a fost, dacă nu a fost inventată, atunci utilizată pe scară largă pentru prima dată de Vallerand Vaillant din Lille ( - ), elev al studentului Rubens Erasmus Quellinus, cunoscut pentru excelentul său portretist și pictor original al naturii moarte Întrucât, însă, Vaillant a studiat această artă nu în Belgia, ci la Amsterdam, unde s-a mutat, istoria artei flamande nu poate decât să-l pomenească Câțiva maeștri importanți din Anvers ai acestei perioade, care nu au avut relații directe cu Rubens sau studenții săi, care s-au alăturat la Roma cu Caravaggio, a format un grup roman Contururi clare, modelare plastică, umbre grele ale lui Caravaggio sunt atenuate doar în picturile lor ulterioare, cu o literă mai liberă, mai caldă și mai largă, care vorbea despre influența lui Rubens În fruntea acestui grup se află Abraham Janssens van Nuessen ( - ), al cărui elev Gerard Zegers ( - ) în picturile sale ulterioare s-a mutat fără îndoială în urma lui Rubens, iar Theodore Rombouts ( - ) dezvăluie influența Caravaggio în genul său, în mărime naturală, cu culori metalice strălucitoare și umbre negre, tablouri la Anvers, Rent, Sankt Petersburg, Madrid și Munchen Jacob Jordane și alți realiști belgieni Cel mai bătrân dintre pictorii flamanzi de atunci care nu se aflau în Italia, Caspar de Crayer ( - ), s-a mutat la Bruxelles, unde, concurând cu Rubens, nu a depășit eclectismul lent Ei sunt conduși de anverseanul Jacob Jordaens ( - ), student și ginere al lui Adam van Noort, șeful realiștilor belgieni cu adevărat independenți ai epocii, unul dintre cei mai importanți pictori flamand remarcabili ai epocii al XVII-lea, alături de Rubens și Van Dyck Rooses i-a dedicat și o amplă lucrare Mai dur decât Rubens, este mai direct și mai original decât el Corpurile lui sunt chiar mai masive și cărnoase decât cele ale lui Rubens, capetele sunt mai rotunde și mai obișnuite Compozițiile sale, de obicei repetate cu ușoare modificări pentru diverse picturi, sunt adesea mai lipsite de artă și adesea supraîncărcate, pensula lui, cu toată priceperea ei, este mai uscată, mai netedă, uneori și mai densă Cu toate acestea, este un colorist minunat, original La început scrie proaspăt și vioi, modelând slab în culori locale saturate; după , purtat de farmecele lui Rubens, trece la clarobscurul mai delicat, la culori intermediare mai ascuțite și la un ton maroniu al picturii, din care strălucește efectiv tonurile de bază profunde suculente De asemenea, a înfățișat tot ceea ce este descris Cel mai bun succes îl datorează picturilor alegorice și de gen în mărime naturală, în majoritatea cazurilor pe teme de proverbe populare Cea mai veche pictură cunoscută de Jordaens, Răstignirea, în biserica Sf Paul din Anvers, dezvăluie influența lui Rubens Jordaens este chiar el însuși în în „Adorarea păstorilor” din Stockholm și într-o imagine similară din Braunschweig, și mai ales în imaginile timpurii ale unui satir care vizitează un țăran, căruia îi spune o poveste de necrezut Cea mai veche pictură de acest fel este deținută de domnul Celst din Bruxelles; urmată de copii la Budapesta, München și Kassel Picturile religioase timpurii includ, de asemenea, imaginile expresive ale Evangheliștilor din Luvru și ale Ucenicilor de la Mormântul Mântuitorului din Dresda; dintre picturile mitologice timpurii, merită menționate Meleager și Atalanta din Anvers Cele mai vechi dintre compozițiile sale vii ale grupurilor de portrete de familie (circa ) aparțin Muzeului din Madrid Influența rubensiană este din nou evidentă în picturile lui Jordaens, scrise după În satira sa despre un țăran din Bruxelles, se remarcă deja o întorsătură Renumitele sale reprezentări ale Regelui Fasolei, din care Kassel deține cea mai veche copie - altele se află la Luvru și Bruxelles - precum și nenumăratele sale reprezentări ale proverbului „Cum cântă bătrânul, tânărul scârțâie”, a cărui copie din Anvers este datată chiar mai proaspătă la culoare decât Dresda, scrisă în - altele la Luvru și Berlin - aparțin deja unei maniere mai netede și mai blânde a maestrului Orez „Satirul și familia țărănească” Pictură de Jacob Jordans la Muzeul din Budapesta Bazat pe o fotografie a lui F Hanfstaengl din Munchen Înainte de , au fost pictate și picturile mitologice brute „Procesiunea lui Bacchus” din Kassel și „Ariadna” din Dresda, portrete vii, excelente ale lui Jan Wirth și ale soției sale la Köln; apoi, până în , picturile animate în exterior și în interior, în ciuda liniilor mai calme, precum St Ivo la Bruxelles ( ), un portret superb de familie în Kassel și un vibrant „Rege al fasolei” la Viena În , maestrul a fost în plină forță cu o invitație la Haga pentru a lua parte la decorarea „Castelului Pădurii”, „Huis ten Bosch”, la care „Deificarea Prințului Friedrich Heinrich” și „Victoria morții” over Envy” de Jordans își dă amprenta, iar în , o invitație la Amsterdam, unde a pictat picturi conservate, dar acum aproape indistincte pentru noua primărie Cea mai bună pictură religioasă din ultimii săi ani este Isus printre cărturari ( ) din Mainz; splendid în culori, „Intrarea în Templu” din Dresda și „Cina cea de Taină” pătrunsă de lumină la Anvers Dacă Jordaens este prea grosolan și neuniform pentru a fi clasat printre cei mai mari dintre cei mai mari, atunci totuși, ca pictor burgher din Anvers și pictor de burghezi, ocupă un loc de cinste alături de Rubens, prinț al pictorilor și pictor al prinților Dar tocmai datorită originalității sale, el nu și-a creat discipoli sau adepți remarcabili Cornelis de Vos ( - ) a fost un maestru, ca Jordans, care s-a alăturat în mod independent trecutului pre-rubensian al artei flamande, remarcabil mai ales ca portretist, luptă spre adevăr și sinceritate fără artă cu un stil de pictură calm, pătrunzător, un stil deosebit strălucire în ochii figurilor sale și plin de culoare deschisă Cel mai bun portret de familie - un grup, cu un relaxat compoziție, aparține Muzeului din Bruxelles, iar cel mai puternic portret unic al maestrului de magazin Grapheus aparține Anversului Foarte tipice sunt și portretele sale duble ale cuplului căsătorit și ale fiicelor sale mici din Berlin Scoala Valona Spre deosebire de stilul său pur flamand, cu o tentă italiană, care a fost susținut cu abateri mai mari sau mai mici de marea majoritate a pictorilor belgieni din secolul al XVII-lea, școala valonă Luttich, explorată de Gelbier, a dezvoltat stilul romano-belgian de trendul Poussin urmând francezilor În fruntea acestei școli se află Gerard Duffet ( - ), un academician inventiv, extrem de șlefuit, cel mai cunoscut în Munchen Gérard Leresse ( - ), un elev al elevului său Bartolet Flemalle sau Flemal ( - ), un imitator lent al lui Poussin, care s-a mutat deja la Amsterdam în , a transplantat din Lüttich în Olanda acest stil academic imitând francezul, care a urmat nu numai ca pictor și gravor de subiecte mitologice, ci și cu un stilou în cartea sa influentă (Groot Schilderboek) El a fost un extrem de reacționar și, mai ales, a contribuit la începutul secolului la transformarea tendinței naționale sănătoase a picturii olandeze în fairway-ul romanic „Seleucus și Antiohia” la Amsterdam și Schwerin, „Parnassus” la Dresda, „Plecarea Cleopatrei” la Luvru oferă o idee suficientă despre el Leres, în fine, ne întoarce de la marea pictură belgiană la cea mică; iar acesta din urmă, fără îndoială, a experimentat încă în picturile cu figuri mici, cu fundal peisagistic sau arhitectural, înflorirea națională matură a secolului al XVII-lea, care a crescut direct din solul pregătit de maeștrii perioadei de tranziție, dar a obținut o deplină libertate de mișcare doar datorită la atotputernicul Rubens, în unele locuri și datorită noilor influențe, franceze și italiene, sau chiar impactului tinerei arte olandeze asupra flamandei Pictura de gen Pictura de gen a fost una dintre tendințele originale în pictura belgiană Scenele din viața oamenilor obișnuiți, care se disting prin dinamica și ușurința lor de portretele oficiale ale reprezentanților claselor superioare, sunt foarte frecvente Artiștii flamand care au lucrat în Italia au lăsat și ei multe schițe ale vieții comune italiene O imagine de gen reală, iar acum, ca înainte, a jucat primul rol în Flandra În același timp, se remarcă o graniță destul de ascuțită între maeștrii care au înfățișat viața claselor superioare în scene seculare sau portrete de grup mic și pictorii vieții populare în taverne, târguri și drumuri de țară Rubens a creat exemple ale ambelor genuri Pictorii seculari, în spiritul Grădinilor Iubirii lui Rubens, înfățișează doamne și domnișoare în mătase și catifea, jucând cărți, sărbătorind, cântând muzică veselă sau dansând Unul dintre primii dintre acești pictori a fost Christian van der Lamen ( - ), cunoscut pentru picturile din Madrid, Gotha, în special din Lucca Cel mai de succes elev al său a fost Jeroome Janssens ( - ), „Dansatorul” și ale cărui scene de dans pot fi văzute în Brunswick Deasupra lui, ca pictor, se află Gonzales Kokvets ( - ), un maestru al portretelor aristocratice în grupuri mici, care îi înfățișează pe membrii familiei uniți acasă în Kassel, Dresda, Londra, Budapesta și Haga Cei mai prolifici portretizatori flamand ai vieții populare a claselor inferioare au fost Teniers Din familia numeroasă a acestor artiști se remarcă David Teniers cel Bătrân ( - ) și fiul său David Teniers cel Tânăr ( - ) Cel mai mare a fost probabil un elev al lui Rubens, mai tânărul Rubens a dat probabil sfaturi prietenoase Ambele sunt la fel de puternice atât în peisaj, cât și în gen Cu toate acestea, nu a fost posibil să se separe toate lucrările bătrânului de picturile tinere ale celui mai tânăr Fără îndoială, Bătrânul deține cele patru peisaje mitologice ale Muzeului Curții din Viena, încă ocupate de transmiterea celor „trei avioane”, „Ispitirea Sf Anthony” din Berlin, „Mountain Castle” din Braunschweig și „Mountain Gorge” din Munchen Întrucât David Teniers cel Tânăr a fost influențat de marele Adrien Brouwer din Oudenard ( - ), acordăm prioritate acestuia din urmă Brouwer este creatorul și profanul unor noi căi Bode și-a cercetat amănunțit arta și viața În multe privințe, el este cel mai mare dintre pictorii olandezi ai vieții populare și, în același timp, unul dintre cei mai inspirați pictori de peisaj belgieni și olandezi Influența picturii olandeze asupra flamandei în secolul al XVII-lea a fost văzută pentru prima dată cu el, elev al lui Frans Hals la Haarlem, deja înainte de La întoarcerea sa din Olanda, s-a stabilit la Anvers Orez „Cuțit” Pictură de Adrien Brouwer în Pinakothek din München Bazat pe o fotografie a lui F Hanfstaengl din Munchen În același timp, arta sa dovedește că cele mai simple episoade din viața oamenilor de rând pot căpăta, grație performanței lor, o valoare mai înaltă, artistică De la olandezi, el a preluat imediatul percepției naturii, o performanță picturală, în sine artistică Ca olandez, se declară prin izolare strictă în transmiterea momentelor diverselor manifestări ale vieții, ca un olandez, cu umor prețios, scoate în evidență scene de fumat, lupte, jocuri de cărți și petreceri de băutură în tavernă Cele mai timpurii tablouri pe care le-a pictat în Olanda, băuturi țărănești, lupte, la Amsterdam, dezvăluie în personajele lor aspre și năzdrăvane răspunsurile artei de tranziție flamand veche Capodoperele acestui timp sunt deja „Jucătorii de cărți” din Anvers și scenele de tavernă ale Institutului Städel din Frankfurt Dezvoltarea ulterioară iese cu claritate în „Knife” și „Village Bath” de la Pinakothek din München: aici acțiunea este dramatic de puternică deja fără figuri secundare de prisos; execuția în toate detaliile este gândită pitoresc; de culoare auriu clarobscur tonurile roșii și galbene sunt încă strălucitoare Aceasta este urmată de perioada de maturitate târzie a maestrului ( ), cu figuri mai individuale, un ton de culoare mai rece, în care ies în evidență localurile de vopsea verde și albastru Acestea includ dintre cele optsprezece picturi ale sale din Munchen și cele mai bune dintre cele patru picturi ale sale din Dresda Schmidt-Degener le-a atașat o serie de picturi din colecții private din Paris, dar autenticitatea lor, aparent, nu este întotdeauna stabilită cu precizie Acestea aparțin și cele mai bune peisaje din Brouwer, în care cele mai simple motive ale naturii din împrejurimile Anversului sunt ventilate cu o transmisie caldă și radiantă a fenomenelor de aer și lumină „Dunele” din Bruxelles, un tablou cu numele maestrului, dovedesc autenticitatea altora Au o senzație mai modernă decât toate celelalte peisaje flamande ale lui Printre cele mai bune se numără lumina lunii și peisajul pastoral din Berlin, peisajul dunelor cu acoperiș roșu din Galeria Bridgewater și peisajul puternic al apusului atribuit lui Rubens din Londra Picturile de gen din ultimii doi ani ai vieții maestrului de dimensiuni mari preferă scrierea ușoară, umbrită și o subordonare mai clară a culorilor locale unui ton general, gri Țăranii cântători, soldații care joacă zaruri și cuplul gazdă din casa de băuturi din Pinakothek din München li se alătură picturi puternice care înfățișează operațiunile de la Institutul Staedel și „Fumătorul” Luvru Arta originală a lui Brouwer este întotdeauna complet opusul tuturor convențiilor academice Orez „Dans” Pictură de David Teniers în Pinacothek din München Bazat pe o fotografie de F Bruckmann din Munchen David Teniers cel Tânăr, pictorul de gen preferat al lumii nobiliare, invitat în de pictorul de curte și directorul galeriei arhiducelui Leopold Wilhelm de la Anvers la Bruxelles, unde a murit la bătrânețe, nu poate fi comparat cu Brouwer în imediatitatea transferului vieții, în experiența emoțională a umorului, dar de aceea îl depășește cu rafinament exterior și stilizare urbană a vieții populare înțelese Îi plăcea să înfățișeze orășeni îmbrăcați aristocratic în relațiile lor în sateni, ocazional a pictat scene seculare din viata aristocratiei si chiar a transmis episoade religioase in stilul picturilor sale de gen, in interiorul incaperilor decorate rafinat sau printre peisaje observate cu adevarat, dar decorative Ispita Sf Anthony (la Dresda, Berlin, Sankt Petersburg, Paris, Madrid, Bruxelles) face parte din subiectele sale preferate Nu o dată a pictat și o temniță cu imaginea lui Peter pe fundal (Dresda, Berlin) Dintre temele mitologice în stilul picturilor sale de gen, putem numi „Neptun și Amfitrite” la Berlin, tabloul alegoric „Cinci simțuri” la Bruxelles, lucrări poetice – douăsprezece tablouri din „Ierusalim eliberat” din Madrid Picturile sale reprezentând alchimiști (Dresda, Berlin, Madrid) pot fi, de asemenea, clasificate ca gen de înaltă societate Marea majoritate a picturilor sale, dintre care sunt la Madrid, la Sankt Petersburg, la Paris, la Munchen, la Dresda, înfățișează mediul sătenilor care se distrează în timpul orelor libere Îi înfățișează ospătând, beau, dansând, fumând, jucând cărți sau zaruri, la o petrecere, într-o tavernă sau pe stradă Lumina lui și liberă în limbajul său natural al formelor, scrisul cuprinzător și în același timp blând a experimentat schimbări doar de culoare Tonul său „Sărbătoarea templului în jumătate de lumină” din din Dresda este greu, dar profund și rece Apoi revine la tonul maro al primilor ani, care se dezvoltă rapid într-un ton auriu de foc în picturi precum temnița din din Sankt Petersburg, „Sala de bere magazin” din din München și „Fiul risipitor” din la Luvru, totul se aprinde mai ușor, cum ar fi „Dansul” din la München și „Jucătorii de zaruri” din la Dresda, iar apoi, după cum arată „Fumătorii” din din München, devine treptat mai gri și, în cele din urmă, în , în Nunta unui țăran la München, se transformă într-un ton subtil argintiu și este însoțit de scrierea din ce în ce mai ușoară și mai curgătoare care distinge picturile lui Teniers din anii cincizeci, cum ar fi Casa de gardă din la Palatul Buckingham În cele din urmă, după , pensula lui devine mai puțin încrezătoare, culoarea este din nou mai maro, uscată și tulbure Munchen deține un tablou reprezentând un alchimist, cu trăsăturile unui tablou realizat de un maestru în vârstă din Dintre studenții lui Brouwer se remarcă Joos van Kresbeek ( - ), în ale cărui picturi luptele se termină uneori tragic; Gillis van Tilborch (circa - ) este cunoscută de la studenții lui Teniers cel Tânăr, care au pictat și portrete de grup de familie în stilul Kokwes Alături de ei sunt membri ai familiei de pictori Ricaert, dintre care în special David Ricaert III ( - ) a ajuns la o anumită lățime de independență Alături de pictura națională flamandă cu figuri mici, există o tendință de italianizare simultană, deși nu echivalentă, ai cărei maeștri au lucrat temporar în Italia și au descris viața italiană în toate manifestările ei Totuși, cei mai mari dintre acești membri ai „comunității” olandeze din Roma, duși de Rafael sau Michelangelo, au fost olandezii, la care vom reveni mai jos Pieter van Laer din Haarlem ( - ) este adevăratul întemeietor al acestei tendințe, care i-a influențat în egală măsură atât pe italienii de tip Cerkvotsia, cât și pe belgienii de tipul Jan Mils ( - ) Mai puțin independenți sunt Anton Goubau ( - ), care a umplut ruinele romane cu viață colorată, și Peter van Blemen, supranumit Standaard ( - ), care a preferat târgurile de cai italieni, bătăliile de cavalerie și scenele de tabără Viața populară italiană a rămas încă de pe vremea acestor maeștri o zonă care atrage anual mulțimi de pictori nordici peisagistică În pictura de peisaj din Belgia, caracterul original al artei naționale a fost reflectat cel mai clar Datorită vieții politice intense din Țările de Jos, precum și a proximității sale de mare, temele de luptă și maritime au fost deosebit de populare În această direcție, Bruxelles a fost înaintea Anversului ca centru cultural A existat și o direcție pseudo-clasică a picturii peisajului, supuse influenței italiene și franceze Dimpotrivă, pictura de peisaj s-a dezvoltat în spiritul național flamand, cu teme de luptă și tâlhar, alăturându-se lui Sebastian Vrankx, al cărui elev Peter Snyers ( - ) s-a mutat de la Anvers la Bruxelles Picturile timpurii ale lui Sniers, precum cele din Dresda, îl arată pe o pistă destul de pitorească Mai târziu, ca pictor de luptă al Casei de Habsburg, a subliniat fidelitatea topografică și strategică mai mult decât fidelitatea pictorică, așa cum arată picturile sale mari din Bruxelles, Viena și Madrid Cel mai bun elev al său a fost Adam Frans van der Meulen ( ), pictor de luptă al lui Ludovic al XIV-lea și profesor la Academia din Paris, care a transplantat la Paris stilul lui Snyers, rafinat de el în perspectivă aeriană și luminoasă La Palatul Versailles și la Hotel des Invalides (Musee d'Artillerie) din Paris, a pictat serii mari de picturi murale, impecabile în formele lor încrezătoare și impresia unui peisaj pitoresc Picturile sale din Dresda, Viena, Madrid și Bruxelles cu campanii, asedii de orașe, lagăre, intrare victorioasă a marelui rege se remarcă și prin subtilitatea lor picturală strălucitoare a percepției Acest tablou de luptă din Noua Țară a fost transferat în Italia de Cornelis de Wael ( - ), care s-a stabilit la Genova și, după ce a dobândit aici o pensulă mai perfectă și o culoare caldă, a trecut curând la înfățișarea vieții populare italiene În pictura de peisaj belgiană propriu-zisă, descrisă mai detaliat de autorul acestei cărți în The History of Painting (a sa și a lui Woltmann), se poate distinge destul de clar tendința originală, nativă, doar puțin atinsă de influențele sudice de cea pseudo-clasică tendință care s-a alăturat lui Poussin în Italia Pictura națională belgiană de peisaj a păstrat, în comparație cu cea olandeză, lăsând deoparte Rubens și Brouwer, o trăsătură de decorativitate oarecum exterioară; cu această caracteristică, ea a apărut în decorarea palatelor și bisericilor cu serii decorative de picturi atât de abundente ca nicăieri altundeva Antwerpianul Paul Bril a insuflat acest tip de pictură la Roma; mai târziu, belgienii francezizați Francois Millet și Philippe de Champagne au decorat bisericile pariziene cu picturi de peisaj Autorul acestei cărți a scris un articol separat despre peisajele bisericești în Dintre maeștrii din Anvers, ar trebui să se arate mai întâi de toate pe Caspar de Witte ( ), apoi pe Peter Spirincks ( - ), care deține orezul atribuit în mod eronat lui Peter raku ( - ) peisaje bisericești din corul bisericii augustiniene din Anvers, și mai ales despre Jan Frans van Bloemen ( - ), care a primit porecla „Horizonte” pentru claritatea distanțelor albastre ale munților ale succesului său, amintește puternic de Duguet, dar tablouri dure și reci Pictura națională belgiană de peisaj din această perioadă a înflorit predominant la Bruxelles Strămoșul său a fost Denis van Alsloot (circa - ), care, pornind de la stilul de tranziție, a dezvoltat o mare putere, fermitate și claritate a picturii în picturile sale semi-rurale, semiurbane Marele său discipol Lucas Achtschellingx ( - ), influențat de Jacques d'Artois, a participat la decorarea bisericilor belgiene cu peisaje biblice cu copaci luxurianți de culoare verde închis și distanțe de dealuri albastre, într-o manieră largă, liberă, oarecum cuprinzătoare Jacques d'Artois ( - ), cel mai bun pictor peisagist din Bruxelles, elev al aproape necunoscutului Jan Mertens, a împodobit și biserici și mănăstiri cu peisaje mari, ale căror scene biblice au fost pictate de prietenii săi, pictori istorici Peisajele sale ale capelei Sf Autorul acestei cărți le-a văzut pe soțiile Catedralei din Bruxelles în sacristia acestei biserici În orice caz, picturile sale mari de la Muzeul Curții și Galeria Liechtenstein din Viena erau și peisaje ecleziastice Cu picturile sale mici în cameră, reprezentând natura pădurii luxuriante din împrejurimile Bruxelles-ului, cu copacii verzi gigantici, drumurile cu nisip galben, distanțele de deal albastre, râurile și iazurile strălucitoare, puteți cunoaște cel mai bine Madrid și Bruxelles și, de asemenea, perfect în Dresda , Munchen și Darmstadt Cu lux închis compoziție, profundă, saturată de culori strălucitoare, cu aer limpede cu nori, care se caracterizează prin părțile iluminate galben-aurie, ele transmit perfect generalul, dar totuși doar caracterul general al zonei Auriu, mai cald, mai decorativ, dacă vreți, mai venețian la culoare decât d'Artois, cel mai bun elev al său Cornelis Huysmans ( - ), al cărui peisaj bisericesc este „Hristos la Emaus” al bisericii Sf Zhen în Mecheln În orașul de la malul mării Anvers s-a dezvoltat în mod natural și un port Dorința de libertate și naturalețe a secolului al XVII-lea a fost realizată aici în picturile reprezentând bătăliile de coastă și pe mare ale lui Andries Aartvelt sau van Ertvelt ( - ), Buonaventura Peters ( - ) și Hendrik Mindergout ( - ), care, însă, nu poate ajunge din urmă cu cei mai buni meșteri olandezi din aceeași industrie În pictura de arhitectură, care înfățișa mai ales cu ușurință interiorul bisericilor gotice, maeștrii flamanzi, ca Peter Neefs cel tânăr ( - ), care cu greu a trecut de un stil de tranziție grosolan, le-a lipsit și farmecul interior, plin de lumină, pictural al Imagini olandeze cu biserici Cu cât belgienii au adus mai multă îndrăzneală și luminozitate imaginilor cu animale, fructe, natură moartă și flori Cu toate acestea, mai departe decât Snyders nu a mers nici măcar Jan Fit ( - ), un pictor plin de suflet și gravor al lumii animale vii și moarte cu mare gust și Adrien van Utrecht ( - ), un pictor de rechizite de bucătărie și fructe, care au executat cu grijă și scurgând decorativ toate detaliile Pictura cu flori nu a mers nici la Anvers, cel puțin singură, mai departe decât Jan Brueghel cel Bătrân Chiar și elevul lui Brueghel în acest domeniu, Daniel Segers ( - ), l-a întrecut doar prin amploarea și luxul aranjamentului decorativ, dar nu și prin înțelegerea farmecelor formelor și culorilor irizate ale culorilor individuale În orice caz, coroanele de flori ale lui Seghers pe madonele marilor pictori de figuri și imaginile sale rare, independente de flori, ca o vază de argint la Dresda, dezvăluie o combinație clară și rece de execuție incomparabilă Anversul din secolul al XVII-lea este locul principal al picturii olandeze de flori și fructe, aceasta datorează încă nu atât maeștrilor locali, cât și marelui utrechtian Jan Davids de Gey ( - ), care s-a mutat la Anvers și și-a crescut fiul Cornelis, născut la Leiden, aici de Gay ( - ), mai târziu și maestru din Anvers Dar ei, cei mai mari dintre toți pictorii de flori și fructe, sunt cei care se remarcă prin dragostea lor infinită pentru detaliile de finisare și puterea picturii, capabili să îmbine în interior aceste detalii, ca maeștrii olandezi, și nu tipul belgian Am văzut că au existat conexiuni semnificative între pictura flamandă și arta olandeză, italiană și franceză Flamandii au putut aprecia percepția directă, intimă a olandezilor, eleganța patetică a francezilor, luxul decorativ al formelor și culorilor italienilor, dar, lăsând deoparte dezertorii și fenomenele izolate, au rămas întotdeauna doar un sfert din ei înșiși în arta lor, pentru celălalt sfert au fost romanizați în interior și în exterior germani olandezi, care au fost capabili să înțeleagă și să reproducă natura și viața cu entuziasm puternic și impetuos și, în sens decorativ, cu dispoziție Arta olandeză a secolului al XVII-lea Arhitectura olandeză a secolului al XVII-lea Revizuirea perioadei timpurii de dezvoltare a arhitecturii La începutul secolului, clasicismul domina arhitectura olandeză, dar, rămânând în cadrul acesteia, clădirile locale au caracteristici originale Paralel cu acesta se dezvoltă stilul renascentist olandez naţional Până la sfârșitul secolului, arhitectura franceză capătă influența predominantă și există și anumite trăsături ale flamandei Trei faze majore s-au succedat în arta de construcție olandeză a secolului al XVII-lea, a cărei istorie este detaliată de Galland În prima treime a secolului, a înflorit o renaștere națională olandeză, procesând în mod independent motivele individuale ale artei mediteraneene, dar aplicându-le doar întâmplător, creând opere care, în ansamblu, stăteau pe propriile picioare Pe parcursul celei de-a doua treimi și ceva mai mult, clasicismul a prevalat în arta construcției olandeză, urmând Vignola, Palladio și Scamozzi, ba chiar a încercat să le depășească, inventând și aplicând ceea ce s-a inventat într-o simplitate mai mare, care, totuși, s-a transformat curând în raceala si letargia În ultimul sfert al acestui secol, și în arhitectura olandeză, sobrietatea și pompozitatea au purtat o luptă fantomatică infructuoasă, al cărei capăt a fost pus capăt influenței franceze care a pătruns în Olanda Folosind fructele comerțului și schimburilor născute din libertatea tânără, orașele olandeze au crescut și s-au extins, ale căror străzi apoase, cu numeroase poduri, mărginite de drumuri și rânduri de copaci în fața caselor cu vârfuri, arată atât de deosebit de pitoresc și confortabil În multe orașe au fost ridicate noi biserici, primării, oficii poștale ale orașului, comerț cu carne, cereale și vin, peste tot au apărut noi rânduri de clădiri de locuințe frumoase cu frontoane înalte Clădirea din cărămidă pe grămezi de pământ, care a apărut pe pământ local, a reprezentat principalul tip de arhitectură Casele de locuit erau adesea construite în întregime din cărămidă Clădirile din piatră cioplită erau rare Dar acum, la fel ca înainte, a fost preferat un stil mixt de clădire din cărămidă cu paramente din piatră cioplită, care este stilul național olandez Am urmărit mișcarea până la începutul secolului al XVII-lea Încântătoarea primărie de la Haga ( ), în care doar etajul superior este decorat cu un fronton atașat cu pilaștri și coloane semi-vechi, a fost urmată într-un stil similar, chiar mai clar divizată și mai strict unită, înălțată cu turnuri grațioase, primăria din Bolsvärd ( ), din mijlocul fațadei căreia există un pitoresc părțile principale ies cu un fronton înalt și un pridvor maiestuos Doar la o examinare mai atentă, se poate observa că semi-coloanele subțiri, canelate ale etajului său superior, legate în partea de sus cu o centură de cornișă, le imită pe cele ionice Clădirea este olandeză de la bază până în vârful turnului Magnifica primărie din Zützen ( - ) are pilaștri proeminente doar la etajul superior, în acest caz toscani Chiar lângă el se înalță, după cum se cuvine, un frumos turn al unei case de vinuri cu un bogat portal național-baroc de la subsol, cu pridvor dublu care duce la holul de la etaj pe arcade semicirculare, cu patru zvelte, libere coloane de colț în picioare, care facilitează trecerea de la etajul octogonal inferior la patrulaterul superior, cu o cupolă octogonală plată, al cărei vârf convex încununează clădirea Printre clădirile arhitecturale deosebite, ai căror pilaștri proeminenti aproape nu dau impresia de așa ceva și au doar frontoane atașate, aparține în primul rând pieței de carne din Haarlem ( ), un exemplu de înaltă renaștere națională olandeză de la începutul noului secol ( - ), cu o galerie împărțită în două nave cu coloane rotunde toscane Deasupra portalurilor rotunde și ferestrelor dreptunghiulare sunt arcade în formă de evantai din piatră cioplită Un fronton în trepte, cu profil deosebit, decorat cu margini din piatră cioplită și fiole de candelabre Totul este în mase solide, dense, conectate, și totuși totul este închis pitoresc într-un întreg Maiestuoasa casă a „Cântarilor de Aur” din Groningen ( ), cu ferestre înalte care păstrează încă rămășițele ramelor sculpturii gotice ajurate, cu scoici largi ale arcurilor lor de descărcare - un motiv special Groningen - are pilaștri proeminenți toscani doar pe fronton principal bogat, limitat de şerpuire linii Clădirile complet lipsite de ordine de pilastru, cum ar fi spitalul Sf Ioan din Goorn, menționat mai sus, sunt o casă puternică cu un fronton în trepte la Galgewater din Leiden ( ), o monetărie cu fronton baroc în Enkhuisen și majoritatea clădirilor rezidențiale burgheze, în care și acum se mai poate distinge stilul olandez sudic și nordic În nordul Olandei, nu există, cel puțin inițial, false diviziuni dordrechtiene prin intermediul unor cornisaje care se ridică de la capetele pietrelor de evacuare, dar frontonul în trepte este îmbogățit cu proeminențe înclinate (săgeți) Frontoanele flamande sunt cele bogat decorate cu motive semibaroc, de obicei frontoane alungite, care sunt în prelucrarea olandeză la măcelaria din Haarlem Creatorul măcelarii din Haarlem, Lieven de Kay (circa - ), era originar din Gent După ce a vizitat Anglia, a devenit arhitectul orașului (Stadtsteinmetz) în Haarlem Primăria din Leiden ( ), construită din piatră cioplită, la un lux, cu fronton înalt, a cărei clădire din mijloc este condusă de un pridvor, a fost opera lui Casa de la Galgewater din Leiden menționată mai sus îi este atribuită Fără îndoială, el a desenat frumoasa clopotniță a bisericii Sf Anna la Haarlem ( ) Deasupra etajelor inferioare cu patru laturi înconjurate de balustrade se înalță, îngustându-se, mai multe etaje superioare cu opt laturi; deasupra cupolei înălțate se deschide o arcade pe arcade semicirculare, care se repetă în formă redusă, dar brăzdat capricios, sub un vârf convex Întregul dă impresia de înfrumusețare excesivă, dar în același timp grație și unitate de ornamentație mică Acesta este tipul celor ridicate, ascuțite, prin turnuri ale Renașterii olandeze, care au servit drept modele pentru vaste zone din nordul Germaniei Kay a participat de multe ori la construcția clădirilor rezidențiale din Haarlem Rame arcuite plate Tudor aplicate pe unele case, Kay a putut vedea în Anglia Ceea ce a realizat Lieven de Kay în Germania, Hendrik de Keyser din Utrecht ( - ), fondatorul școlii din Amsterdam, a realizat în tânăra capitală de pe Amstel Cunoscut și ca sculptor, de Keyser este considerat creatorul ochilor din perioada de glorie a arhitecturii olandeze A fost elevul lui Cornelis Blomart, dezvoltat apoi în aceeași direcție cu Lieven de Kay, pentru a pregăti în sfârșit calea clasicismului Execuția proiectelor sale a ajuns adesea în mâinile lui Cornelis Dankerts de Ree și Hendrik Jacobs Stets, uneori asociații săi, alteori rivali Dezvoltarea sa ulterioară se reflectă în lucrarea „Arhitectura modernă”, publicată în Solomon de Bray În construcția rezidențială din Amsterdam, căreia de Keyser și-a dat ștampila, el a introdus divizia Dordrecht prin pervazuri false Din a fost arhitectul orașului Amsterdam Motive protestante în arhitectura bisericii Trecerea pozițiilor dominante la protestantism a provocat o revizuire a principiilor construirii bisericilor și a contribuit astfel la formarea artei naționale În arhitectura olandeză a acelei perioade, se creează propria sa versiune a clasicismului, cu împrumuturi independente din surse antice: în special, coloanele dorice, ionice și corintice sunt utilizate pe scară largă Activitatea lui De Keyser a fost de o importanță extremă pentru dezvoltarea arhitecturii bisericești reformate Corul, de care bisericile reformate de predicare nu aveau deloc nevoie, a fost eliminat de el de la bun început În rest, templele sale din Amsterdam mărturisesc succese în arhitectura bisericii „Biserica de Sud” (Zuiderkerk; - ) este o sală simplă, dreptunghiulară, fără transept, împărțită în trei nave de două rânduri de coloane toscane, câte cinci în fiecare, acoperită cu o simplă boltă de lemn În „Biserica de Vest” (Wesietkerk; - ), de Keyser a trecut la o clădire mai bogată, cu două transept, care, deși nu ies dincolo de dreptunghiul planului principal, ies cu atât mai puternic deasupra cotei joase culoarele laterale Suporturile interioare sunt stâlpi toscani de grinzi cu trei coloane Peretele superior este decorat la interior cu pilaștri ionici și la exterior cu semicoloane ionice În cele din urmă, de Keyser s-a convins că o clădire centrală era cea mai potrivită pentru o biserică de predicare protestantă Și-a construit „Biserica de Nord” (Noorderkerk; - ) după planul unei cruci grecești Coloane rotunde toscane stau în fața stâlpilor de la răscruce Deasupra răscrucelor se înalță o clopotniță Printre primele clădiri seculare mari ale acestui maestru, se remarcă curtea sa a Casei Ostind ( ) din Amsterdam, vechiul stil național din cărămidă și piatră, al cărui batjocorește toate formele pur clasice Frontoane înălțate încoronate cu balustrade mici și portaluri magnifice sunt decorate cu ornamente încă destul de stricte, dar subțiri răsucite „Bursa de Valori din Amsterdam” ( - ) a aceluiași maestru, din păcate, nu s-a păstrat Complet opusul curții „Casei Austinda” este fațada acesteia a primăriei din Delft ( ), întrucât revine la clasicul, cu două etaje, doric jos, ionic deasupra, dezmembrat prin pilaștri Printre ultimele clădiri ale lui de Keyser din Amsterdam, care dau o impresie de eclectism, se numără impozanta „Casa cu capete”, ulterior școală comercială Ucenicii și discipolii săi s-au transformat curând pe căi complet diferite Clasicismul bine conceput, imitativ din punct de vedere științific, urmat de arhitecți, a fost înlocuit în a doua treime a secolului de naționalismul artei de construcție olandeze impregnată de baroc Acest clasicism, extras independent din surse antice, nu are nimic în comun cu clasicismul francez mai umflat al vremurilor sale Este clar în sine că anumite personalități artistice îi acționează ca creatori și purtători Fondatorul său a fost Jacob van Kampen din Amsterdam ( - ), care a vizitat Italia și în jurul anului s-a stabilit la Amsterdam Deja în deja amintita „Architectura moderna” din există o imagine a clădirii sale principale în stilul imitativ clasic din Amsterdam - larg răspândită Casa Coyman de pe Keizersgracht, care în cele din urmă se rupe de stilul frontoanelor înalte și arcadelor false Deasupra laturii frontale cu opt ferestre cu vârfuri semicirculare a ușilor de la subsol fără decorațiuni, se află un etaj cu ionic, apoi cu pilaștri corinteni și, în sfârșit, un semiplans doric; totul este clar, de înțeles, impecabil; nici măcar nu există decorațiuni pe portaluri, care până atunci era adesea considerat principalul lucru Cea mai importantă lucrare a lui Kampen este noua primărie puternică din Amsterdam ( - ), care a devenit, destul de semnificativ, în secolul al XIX-lea reședința regilor olandezi Afară este cât se poate de uniformă Și iată un subsol simplu cu intrări arcuite fără decorațiuni; deasupra ei sunt două înalte, câte de ferestre fiecare, etaje principale corintice absolut identice, în care se introduc două mezanin Un turn cu cupolă cu o arcade arcuită cu opt laturi se ridică deasupra clădirii cu șapte ferestre, încoronată cu un fronton triunghiular grecesc larg O impresie mai artistică o produc interiorul cu o distribuție grandioasă a spațiului, săli de marmură minunat împărțite, cu decorațiuni plastice și picturale bogate, la care vom reveni În ansamblu, această clădire, în orice caz, reprezintă un contrast total cu direcția pictorului olandez Rembrandt cu creațiile sale puternice din aceeași perioadă Orez Jacob van Campen Primăria din Amsterdam Pe urmele lui Jacob van Kampen a fost cel mai prolific Pieter Post din Haarlem ( , murit mai târziu de ), care a vizitat Brazilia în împreună cu prințul Johann Moritz, unde probabil a decorat-o cu clădiri pe Olinda din Pernambuco În Olanda, el a participat în principal la construcția de dachas, cum ar fi palate, care au fost solicitate de creșterea prosperității Opera sa este eleganta Casa Moritz ( ) din Haga, cu pilaștri ionici înalți sub un fronton mijlociu larg care leagă cele două etaje principale ale părții frontale în stil palladian De asemenea, deține „Casa din Grove” (Huis ten Bosch) de lângă Haga, castelul de vară al Prințesei Friedrich Heinrich (din ), a cărui sală din mijloc este renumită pentru picturile sale Cea mai bună clădire a lui este primăria din Maastricht ( - ), decorată cu turnuri frumoase Ultimele sale lucrări includ austerul, într-un stil doric simplu, „Big” urban din Gude ( ) cu un fronton triunghiular plat pe toată lățimea clădirii și singurul decor de pe fațadă sub forma unui mare relief de piatră la mijlocul etajului superior Al treilea din Uniune, Philip Wingboons ( - ), a fost arhitectul preferat al bogaților burghezi din Amsterdam ai timpului său, alături de care a construit multe case de oraș și căsuțe de vară Aspectul modest al clădirilor sale cu pilaștri, al căror clasicism este deja de o natură foarte îndoielnică, el caută să-l elimine prin folosirea frecventă a cartușelor ascuțite baroc ale utrechteanului Crispin van der Passe, autorul cărții Officina arcularia, publicată în în Amsterdam Case de țară Wingboons decorate de obicei cu pilaștri corinteni și frontoane ale templului Palatul lui Jan Hydekuper pe Singel din Amsterdam a fost construit în O clădire clasică complet imitativă de acest fel, așa-numita „Trippenhuis” la Kloreniersburgval ( ), este atribuită lui Justus Wingboons Acestor maeștri principali ai clasicismului olandez li se alătură câțiva arhitecți mai puțin celebri, Daniel Stalpaert, care în a întocmit un proiect pentru fața pseudo-clasică a Casei Ostind, ale cărei fațade din curte aparțin celor mai bune clădiri ale lui de Keyser Arent Adriens van Gravesende, arhitect al orașului Leiden, finalizat în primul proiect al Marekerk din Leiden, finalizat în , prima biserică olandeză cu cupolă, bazată, însă, pe coloane rotunde Konrat Roleffs construit în - Noorderkerk din Groningen este, evident, modelat după Dekeyser Noorderkerk din Amsterdam Adrien Dorsman a construit în o biserică luterană rotundă pe Singel din Amsterdam, în care trăsăturile lui de Keyser în arhitectura bisericilor centrale protestante se manifestă încet, dar consecvent În ultimul sfert al secolului al XVII-lea, în Olanda au fost construite puține clădiri publice noi de valoare artistică Primăria din Enkhuizen, construită în , arată cât de dependentă a încercat această epocă să depășească plictiseala monotonă a îmbrăcămintei exterioare a primăriei din Amsterdam Clădirile rezidențiale din Amsterdam devin, de asemenea, din ce în ce mai sărace în exterior în ceea ce privește arta și decorarea În același timp, spațiile interioare devin din ce în ce mai pretențioase și bogat decorate în stiluri care se schimbă de la un deceniu la altul, care acum încep să fie influențate de stilul decorativ francez al lui Ludovic al XIV-lea Caracteristică este decorarea curții Palatului Contelui de la Haga cu așa-numita „Treveskammer” ( ), pentru care stilul decorativ al palatelor Versailles este predecesor Sculptura olandeză din secolul al XVII-lea Apariția sculpturii naționale olandeze Într-un stadiu incipient, dezvoltarea sculpturii olandeze a fost încetinită de canoanele protestante, care au luptat împotriva luxului excesiv În acest sens, sculptura bisericii olandeze a rămas serios în urma celei flamande Principala moștenire sculpturală a perioadei este decorarea clădirilor civile și a monumentelor pentru cetățeni de seamă Eliberate de jugul puterii străine, nordul Țărilor de Jos, mai talentați decât frații lor flamanzi în domeniul picturii în adevăratul sens al cuvântului, au rămas în urmă celor bogați și magnifici în realizările sculpturii din sudul Olandei, în primul rând pentru că reformat Biserica a respins imaginile din plastic pentru bijuterii Pe lângă amvonurile, stranele și balustradele de orgă sculptate în lemn, bisericile protestante din Olanda tolerau imaginile sculpturale plastice doar pe morminte Multe pietre funerare ale bisericilor olandeze au fost executate de sculptori belgieni, iar dacă olandezii păstrează faima pe care au dobândit-o prin aducerea la viață a celei mai grandioase creații de sculptură seculară din Țările de Jos, împodobirea primăriei din Amsterdam cu decorațiuni sculpturale, atunci totuși execuția în acest caz a fost în mâinile belgiene Cel mai abil sculptor olandez de la începutul secolului al XVII-lea, Adrien de Vries (Vries) de la Haga (circa - ), și-a părăsit patria pentru a studia în Italia sub conducerea lui Giovanni da Bologna, iar apoi să desfășoare o activitate bogată în Germania, unde vom intalneste-l Nu joacă niciun rol în istoria artei olandeze Dimpotrivă, olandezii, așa cum a arătat Galland, și-au creat totuși propriul gen popular plastic, împodobind clădiri publice, instituții, case de bresle, case de caritate pentru săraci, spitale, schimburi, cu reliefuri de fațadă, înfățișând realist și clar ceea ce s-a întâmplat în lor Dacă viziunea pe care se află aici rudimentele picturii de gen olandeze merge prea departe, atunci este încă de netăgăduit că unele dintre aceste reliefuri au dat pentru prima dată imaginilor din viața populară o acțiune într-un anumit spațiu, în conformitate cu cerințele vârstă Pentru dovadă, se pot indica lucrări fără titlu de acest fel, care încă pe jumătate italianizează un relief manierat înfățișând soldați în pe spitalul militar din Amsterdam și o ușurare mai slabă, dar mai realistă a breslei croitorilor din Goorn Unele statui portal stau pe un teren similar Statuile de pe portalul primăriei din Bolsward aparțin încă stilului antic imitativ, dar personificări ale comerțului și navigației sub formă de fete țărănești frizone nepoliticoase aparțin noului realism al secolului al XVII-lea Pietrele funerare naționale constau inițial din pietre funerare așezate plat în pământ, cu o imagine în relief a defunctului în haine bogate, cu fața în sus Au fost urmate, ca și în alte părți, de plăci de perete (epitafuri) împodobite cu busturi sau reliefuri de portret modeste Din Belgia au venit pietre funerare magnifice cu o construcție sub formă de arc de triumf cu coloane deasupra sarcofagului; este instructiv faptul că cel mai faimos sculptor olandez de la începutul secolului al XVII-lea nu numai că a realizat cel mai important dintre reliefurile realiste ale ușilor menționate mai sus, ci și cel mai magnific monument funerar din Olanda Acest maestru a fost Hendrik de Keyser ( - ), pe care l-am cunoscut deja ca arhitect La fel ca profesorul său Cornell Jesus Blomart, el a fost el însuși sculptor La Amsterdam, avea titlul de „zidar de oraș” În clădirile sale și în opera sa sculpturală a oscilat între realismul popular și eclectismul internațional Cea mai veche sculptură a sa cunoscută este un mic relief din pe poarta închisorii din Amsterdam Înfățișează o femeie care conduce leoparzi înhami cu un bici Prima sa sculptură cunoscută din secolul al XVII-lea este un potir de aur ( ) al breslei Martin din Haarlem, împodobit cu un relief destul de pretențios, dar vital al vieții Sf Martin Urmează reliefuri realiste pe panourile casei de amanet ale orașului și „Casa Depozitelor” din Amsterdam, înfățișând în mod natural și eficient activitățile din casa de amanet și din casa deponenților Relieful alăturat de pe „Casa de filare” din înfățișează soarta unui filator harnic și leneș Perioada târzie a lui de Keyser include mormântul lui William cel Tăcut din noua biserică din Delft și monumentul lui Erasmus din Rotterdam din marea piață din Meuse-Hafenstadt Mormântul lui William de Orange ( - ) este o clădire asemănătoare unui templu făcută din marmură albă și pestriță și tuf de calcar gri Figurile sunt turnate în bronz Pe sarcofag se odihnește mortul într-un giulgiu În față, pe trepte, stă un comandant în armură, cu capul gol, într-o ipostază plină de mișcare În spatele lui, zeița gloriei, fără de care lucrurile se fac rar, sună din trâmbiță În nișele exterioare ale stâlpilor, fiecare mobilat cu două coloane dorice care susțin bolta, există personificări ale vitejii omului de stat Nu este necesar să lăudăm nici clădirii, nici figurilor individuale, nici formelor trupurilor, oricât de bine ar fi ele concepute, nici hainelor, oricât de artistic ar cădea Această lucrare rămâne eclectică și opera unui epigon Statuia lui Erasmus ( ), stând pe un soclu înalt, într-o haină lungă și șapcă, cu ochii coborâti într-o carte deschisă, pe care o ține cu ambele mâini, nici nu reprezintă nimic cu adevărat remarcabil nici în ceea ce privește execuția corpului sau în transmiterea expresiei spirituale Dar este unul dintre cele mai vechi, dacă nu chiar cel mai vechi, dintre monumentele oamenilor de știință ridicate în piața publică și deja ca atare este semnificativă Niciunul dintre sculptorii belgieni ai acelei epoci nu ni se pare la fel de versatil și direct ca Hendrik de Keyser Lieven de Kay, de asemenea „zidar din orașul” din Haarlem, a fost sculptor El deține un relief real, bogat în figuri, pe portalul spitalului St Barbarii în Haarlem ( ) și o scenă de tavernă pe friza unei case din Haarlem Dintre studenții lui Hendrik de Keyser, care au lucrat în principal în Anglia, merită menționați fiii săi Peter și Willem de Keyser, precum și Bernard Janssen și englezul Nicholas Ston În Olanda, s-au păstrat doar lucrările proprii ale lui Pieter de Keyser, de o anumită importanță Piatra funerară a lui William Ludwig de Nassau (d ) din Biserica lui Iacov din Leuwarden îl reprezintă pe Stadtholderul Frisiei, în fața unei nișe baroc, îngenuncheat în rugăciune, între figurile feminine ale Înțelepciunii și Constanței Monumentul amiralului Piet Hein (d ) din vechea biserică din Delft îl înfățișează pe ilustrul învingător pe mare în armură plină, rugându-se pe un sarcofag, sub un mic templu doric Stilistic aceste lucrări ale lui Petru nu merg mai departe decât lucrările din perioada târzie a tatălui său, care sunt inferioare din punct de vedere artistic Amvonurile bisericilor protestante olandeze sunt uneori bogate în forme arhitecturale, chiar dacă sculptate fără decorațiuni sculpturale: așa este amvonul magnific al Bisericii Mihail din Zwolle ( - ), executat de cioplitorul german Adam Strass din Weilburg; așa este bogatul scaun al vechii biserici de la Vianen ( ), adăpostit de un baldachin grațios și protector După aceasta, nu mai există niciun motiv să fii surprins că comunitatea catolică din Herzogenbusch a invitat străini să-și decoreze plastic bisericile Un bun lettner de la Herzogenbusch, care poate fi admirat acum la Muzeul South Kensington din Londra, Konrath van Noremberg, probabil elev al lui Francois (Francesco) Duquesnoy la Roma, decorat în - ornamente abundente, figurate nobile, în stil italian Dezvoltarea în continuare a sculpturii olandeze Dezvoltarea sculpturii olandeze în a doua jumătate a secolului al XVII-lea este determinată de canoanele naționale dezvoltate Decorarea clădirilor publice și decorarea bogată a monumentelor pentru personalitățile marcante ale republicii sunt sferele celei mai mari aplicații a eforturilor sculptorilor olandezi În general, lucrările olandeze ale perioadei se disting printr-un nivel ridicat de realism Sculptura olandeză din a doua jumătate a secolului al XVII-lea a fost influențată de o carte despre tâmplărie a lui Crispin van der Passe (n ) care a lucrat în stilul lui Hans Vredemann de Vries, căzând oarecum în baroc Dar clasicismul lui Jacob van Kampen a devenit curând un contrabalans și în acest domeniu Un amvon grandios din lemn ( ) de Albert Winckenbrink (circa - ) în noua biserică din Amsterdam face, de asemenea, o impresie nobilă și originală Susținut de îngeri zburători, umbrit de o țesătură asemănătoare cortului, este decorat cu figuri în relief pur ale evangheliștilor și virtuților Pe vultur se sprijină amvonul ( - ) dotat cu coloane răsucite ale bisericii Sf Martin în Bolsvärd, ale cărui decorațiuni abundă deja în forme naturale de plante Când a fost atunci necesar să decoreze magnifica primărie din Amsterdam a lui Jacob van Kampen cu sculpturi, Artus Quellinus cel Bătrân a fost chemat de la Anvers, ale cărui lucrări l-au făcut gloria „a opta minune a lumii” în ochii contemporanilor săi Asistenții săi principali au fost nepotul său Artus Quellinus Jr și Rombout Vergulst; Simon Bosboom din Emden ( , d după ) și mai sus menționat Albert Winckenbrink au fost, de asemenea, numiți ca asistenți ai săi Toată prospețimea și măiestria vechiului Quellinus este dezvăluită de majoritatea modelelor de lut pentru decorațiunile sculpturale ale primăriei, care sunt păstrate în Amsterdam Rijksmuseum Pe partea exterioară a primăriei, două frontoane medii plate puternice ale fațadelor de est și de vest merită atenție în primul rând La turnul orașului Amsterdam, „Doamna Amsterdamului”, toți locuitorii mitici ai oceanului vin să se închine pe frontonul de est, pe cele patru părți vestice ale lumii, cu darurile lor caracteristice, însoțiți de reprezentanți tipici ai animalului lume, imagini pline de naturalețe și vitalitate Pe vârfurile frontoanelor din latura de est stau figuri din bronz ale Dreptății, Păcii și Înțelepciunii, pe latura de vest - Atlas, susținând globul, între Moderație și Vigilență, figuri grandios concepute și proaspăt executate Orez Artus Quellinus Sr Relief de zid în Primăria din Amsterdam În interiorul primăriei, fosta sală de judecată, așa-numita „Vierschaar”, este o sală strălucitoare Trei reliefuri de marmură ale laturii vestice, separate între ele prin două perechi ionizante de cariatide, personifică Rușinea și Pedeapsa, înfățișează într-o poveste plină de viață și un limbaj proaspăt al formelor, într-un stil pitoresc de relief, curtea lui Solomon, sentința lui Junius Brutus, transmis fiilor săi, și dreptatea lui Zalevkos, poruncând să fie înjunghiat un ochi pentru mântuirea fiului său Deasupra, despărțită de pilaștri corinteni, Judecata de Apoi este pictată în culori Pe peretele estic, în nișe, sunt frumoase statui ale Dreptății și Înțelepciunii în haine nobile și cu trăsături expresive Mai faimoase sunt opt figuri puternice în înalt relief ale zeilor romani: în fosta galerie nordică Jupiter și Apollo, Mercur și Diana, în fosta galerie sudică (actuala sufragerie) Saturn și Cibele, Marte și Venus, toate cu tradiționalele lor atribute, toate tipice în posturi și mișcări Deasupra ușilor de intrare în diferitele birouri adiacente acestei galerii sunt montate rame dreptunghiulare cu figuri în relief care explică scopul încăperilor: Argus și Io deasupra biroului primarului, Arion pe un delfin deasupra departamentului de asigurări a navei, Daedalus și Icarus deasupra departamentului pentru încetarea plăţilor „Loyalty” și „Modestie” deasupra ușii secretariatului au fost interpretate de Rombout Vergulst Figurile și grupurile de plastic ale sălii mari de banchet nu pot fi comparate cu majoritatea acestor sculpturi nici în completitudine sculpturală, nici în vitalitate; în partea de est este reprezentat orașul Amsterdam, înconjurat de Forță, Înțelepciune și Abundență, vizavi de acesta Dreptatea cu suita și Atlasul cu globul Aceste cifre sunt, fără îndoială, realizate de studenți În sine, friza semnificativă, cu coș de fum din biroul primăriei, cu triumful lui Maximus Cunctator, nu arată nici mâna lui Quellinus Potrivit lui Galland, ar trebui atribuit amintitului Albert Winkenbrink Artus Quellinus cel Bătrân este, de asemenea, un maestru de portrete remarcabil în Olanda Bustul său de marmură al burgomastrului din Amsterdam Cornelis de Greff din Rijksmuseum este o lucrare remarcabilă în ceea ce privește înțelegerea unei personalități nobile din punct de vedere spiritual și penetrarea trăsăturilor faciale individuale Lor portrete în relief alăturate ale aceluiași burgmaster și ale soției sale, datate la Muzeul de Stat Bustul sobolanului Jan de Wit din din Muzeul Dordrecht se află la apogeul artei maestrului Dintre studenții lui Quellinus, Rombout Vergulst ( - ; cartea lui van Notten) este cel mai aproape de a se apropia de el Printre cele mai bune lucrări ale sale se numără piatra funerară a marelui amiral Tromp (d ) din vechea biserică din Delft Partea frontală a sarcofagului, pe care se sprijină celebrul erou maritim în armură completă, este decorată cu un relief cu o bătălie navală în care a murit Părțile decorative ale acestui monument au fost realizate de Willem de Keyser Cele mai bune lucrări ale lui Vergulst includ, de asemenea, un monument funerar destul de ciudat al domnului von Inn și Kniphausen în biserica din Mitwold ( ), reprezentând o văduvă încă în viață, în poziție culcată lângă sarcofagul regretatului soț întins pe capac Aceste lucrări magistrale ale lui Vergulst depășesc aproape toate celelalte sculpturi olandeze din secolul al XVII-lea în viața expresivă și tehnica pătrunzătoare de daltă A treia sa piatră funerară mare, mormântul montat pe perete ( - ) al faimosului amiral de Ruyter din Biserica Nouă din Amsterdam, are un aspect sărac, iar figurile laterale sunt zeița Gloriei care sună într-o trâmbiță, tritonii suflând scoici, iar figurile feminine ale Înțelepciunii și Permanenței - produc o impresie oarecum ciudată, dar figura portret a liderului militar întins pe sarcofag se remarcă printr-un caracter izbitor de pronunțat și o naturalețe captivantă Orez O parte din piatra funerară Inn- and Kniphausen de Rombout Vergulst din Mitwold De asemenea, este instructiv faptul că Vergulst din Olanda a întreprins reliefurile realiste menționate mai sus pe fațade Înalt relieful său de pe Casa suspendată din Leiden, înfățișând în mod viu scena cântăririi, și scena sa de piață de la piața de petrol din Leiden ( ) smulse cu viteză din viață, aparțin celor mai recente lucrări de acest gen Pe lângă aceste lucrări, să numim o piatră funerară oarecum plictisitoare în pompozitatea sa a amiralului van der Gulst ( ) în Biserica Veche din Amsterdam; conceput în spiritul clasic, cu un soclu în relief reprezentând o bătălie navală, piatra funerară a amiralului de Witte în Biserica Lawrence din Rotterdam ( ) și magnificul monument al amiralului Jacob van Wassener, de Bartholomeus Eggers din Biserica lui Iacov din The Haga ( ), înfățișând un erou sub un baldachin pe coloane corintice Am făcut astfel o privire de ansamblu asupra celor mai faimoase pietre funerare ale eroilor marini, surprinzând în același timp dezvoltarea ulterioară a întregii sculpturi olandeze De fapt, opera lui Eggers este deja pe drumul spre clasicismul aproape patetic care a prins rădăcini în Olanda spre sfârșitul secolului Un relief important al lui Eggers, reprezentând cântărirea, pe „Casa Piesei” din Hood ( ) indică acest lucru o întorsătură în comparație cu relieful pe aceeași temă a lui Vergulst din Leiden, care a apărut cu zece ani mai devreme Pictura olandeză din secolul al XVII-lea Privire de ansamblu asupra dezvoltării picturii olandeze Dezvoltarea picturii olandeze în această epocă a adus o contribuție semnificativă la arta mondială prin originalitatea sa și o viziune specială asupra lumii, care a fost exprimată în realismul caracteristic olandez În plus, o diferență semnificativă față de pictura din alte țări a fost predominarea temelor cotidiene, cotidiene și politice față de cele religioase și mitologice Pictura olandezilor, acei venețieni din nord, în secolul al XVII-lea a introdus în lume o masă de noi valori artistice Ceea ce era nou a fost imediata transmitere a manifestărilor mari și mici ale lumii complexe pe care le-au surprins, rafinamentul independent cu care au însuflețit natura simplă, nu atât cu frumusețea liniilor, cât cu farmecul colorat al luminii și al clarobscurului, o forță interioară excepțională care a însuflețit cea mai grosolană natură cu o experiență conștientă sau inconștientă a relației vizibile sau presupuse cu destinul uman și cu inima umană; de asemenea, au atins în mod independent stăpânirea unei pensule flexibile, întotdeauna adaptată în mod conștient fiecărui caz în parte, acum cufundate în sfera largă de scriere în stilul târziu al lui Tițian, concurând acum cu pictura rafinată din secolul al XV-lea, sculptând cu grijă fiecare detaliu sau ascunzând toate urmele tehnicii sale cu tandrețe lină Dacă pictura olandeză, spre deosebire de sora sa belgiană mai înflăcărată, din cauza lipsei sarcinilor decorative stabilite de Biserica Catolică și de magnifica curte domnească, nu a avut ocazia să creeze picturi de altar, atunci ea a adâncit sincer sarcina de a fi uman și aducând din suflet episoadele sacre mai aproape de comunitatea reformată care citește Biblia și de chipurile, transferându-le în atmosfera vieții domestice olandeze și îmbrăcându-le în haine moderne sau orientale Tocmai pentru că pictura olandeză era în esență o artă domestică care dorea să decoreze o locuință burgheză, în general înțeleasă, apropiată de tipurile de pictură de viață, precum portretul, genul, pictura peisagistică și arhitecturală, pictura cu animale și natura moartă, parțial nou creată, ocupată un rol mai însemnat în el loc decât pictura religioasă, alături de care, uneori, temele mitice, simbolice și istorice nu au fost deloc neglijate Dar tocmai pentru că pictura olandeză era artă domestică, arta reproducerii, care bate la fiecare ușă, a înlocuit acum adesea pictura pe pereți și pe tavan în Olanda Gravura olandeză cu vodcă ascuțită din secolul al XVII-lea, cauzată de aceeași nevoie ca și gravura germană pe cupru din secolele al XV-lea și al XVI-lea, stă alături ca o ramură egală a artei Aproape toți pictorii olandezi importanți ai acestei epoci, cu Rembrandt în frunte, sunt, de asemenea, cunoscuți ca gravori-gravori ai propriilor lucrări Particularitatea picturii olandeze de șevalet, destinată decorarii locuințelor burghere, a impus ca aceasta să respecte anumite condiții decorative deosebite Amplasarea picturilor pe două laturi opuse ale peretelui a necesitat distribuția opusă a maselor și a luminii în ele De aici au urmat inevitabil binecunoscutele legi ale compoziției, pe care pictura olandeză din secolul al XVII-lea le împărtășește cu arta baruch a altor țări Din aceasta însă, nu ar trebui să se deslușească încă, împreună cu unii tineri cercetători, în fiecare acțiune de masă și în fiecare linie diagonală a picturilor de șevalet olandeze tocmai baroc În general, naturalețea sănătoasă a picturii naționale de șevalet olandez este o contrabalansare directă la predominanța pretenției barocului Pictura olandeză de peisaj, acolo, unde își urmează propriul impuls, diferă de cel flamand, așa cum a arătat deja de Jong, tocmai prin aceea că nu își potrivește decorativ imaginile într-un cadru dat, ci doar le limitează în mod arbitrar la cadrele necesare, ca decupaje libere din nemărginit natura cu toată viața ei animală și umană Pictura națională de peisaj olandez înfățișează în mod independent formele întregii regiuni native de coastă și pășuni până la pădurile de la granița germană și starea atmosferei cerului său înalt, care fie rezolvă totul, în conformitate cu lupta soarelui cu acoperiri de ceață moale , în pictura tonală gri sau maronie, apoi, sub influența unui nori complet acoperit sau jumătate de cer, păstrează culorile naturale și în același timp trezește mereu stări de spirit asemănătoare în sufletul uman Dintre spațiile publice, Olanda și-a oferit pictura, pe lângă marea primărie din Amsterdam și micul „Castel de pădure” de la Haga, doar simple săli sovietice și bresle, sau săli de întâlnire în instituții caritabile; decorul lor era aproape exclusiv de portrete în mărime naturală de grupuri de șobolani, maiștri de bresle și „regenți” ai instituțiilor caritabile Aceste grupuri, sub denumirea de „imagini ale arcașilor și regenților”, s-au ridicat la semnificația unor picturi istorice mari și constituie gloria specială a picturii olandeze Odată cu această tendință olandeză complet națională, în toate orașele olandeze a înflorit însă și o tendință academică academică italiană, care nu avea o semnificație serioasă nici acolo unde s-a alăturat, ca la Utrecht, marelui naturalist italian Caravaggio, deși în tranziția către secolul al XVIII-lea , ajutat de influența franceză, a triumfat peste tot În prima treime a secolului, unii maeștri din ambele direcții au beneficiat de influența Frankfurterului Adam Elsheimer ( - ), care a lucrat la Roma, a cărui manieră deosebită pune grupurile de figuri în formă de relief, umede de lumină ale micii sale tablouri într-o relație de succes cu spațiul peisajului sau al interiorului, a fost pretutindeni adoptată ca o nouă invenție Rembrandt însuși a căzut sub influența sa Rembrandt, singurul maestru puternic cu toate calitățile pur olandeze, datorită cărora s-a ridicat pe tărâmul artei universale, pasionate, ca unul dintre marii ei maeștri, s-a ridicat deasupra tuturor curentelor locale de pictură contemplativă liniștită a tendinței naționale olandeze Cele mai importante lucrări pregătitoare de bază pentru istoria generală a picturii olandeze au fost date de Burger, Fromentin și Waagen, printre vechii cărturari, și în timpurile moderne mai ales Bode, Bredius și Hofstede de Groot Eseuri generale mai scurte sunt de Vlooten, Waagen, Krov și Havard Importante sunt și lucrările lexicografice denumite anterior „Catalogul” al lui Smith trebuie înlocuit cu opera extinsă a lui Hofstede de Groot Să subliniem aici și articolele despre diverși pictori olandezi publicate în revistele Obreens Archief și Oud Holland, de asemenea cercetători, pe lângă cei numiți, precum Vries, Dozi, de Revere, Vet, Moes, Zix, I K Meyer Jr și Haverkorn van Rijswijk Dezmembrarea istoriei picturii olandeze în funcție de „școlile” diferitelor orașe care au luat parte independent la dezvoltarea acesteia a fost efectuată pentru prima dată de autorul acestei cărți în „Istoria picturii” lui și a lui Woltman În același timp, Bredius s-a exprimat în același sens Hofstede de Groot s-a pronunțat împotriva acestei împărțiri a materialelor pe motiv că orașele olandeze erau prea aproape unele de altele și au făcut schimb de maeștri prea des pentru a putea data istoria picturii nord-olandei la școlile locale Că aici într-adevăr nu poate fi vorba de școli puternic izolate, suntem de acord cu Hofstede de Groot în acest sens, dar, ca și până acum, considerăm că dezvoltarea adoptată de pictură în diferite orașe olandeze este suficient de instructivă și pornim de la ea Pictura de la Utrecht Utrecht ocupă un loc aparte în istoria picturii olandeze din secolul al XVII-lea, fiind un oraș predominant catolic și, în consecință, puternic influențat de Italia Cele mai proeminente figuri din Utrecht au fost Abraham Blumart, Gillis d'Hondekoeter, Davids de Gay Pictura de la Utrecht (carte de S Müller) ocupă un loc aparte în viața artei olandeze Roma era mai aproape de orașul catolic jansenist Utrecht decât de orașele calviniste de coastă Pictorii săi, aproape fără excepție, au făcut pelerinaje în Italia, iar arta lor, cu excepția, poate, a naturii moarte, se afla sub influența italiană Celebrul maestru din Utrecht al perioadei de tranziție, care a fondat aici o școală mare și influentă, Abraham Blumart ( - ), fiul arhitectului Cornelis Blomart, în picturile sale timpurii reci și pete, precum Niobe ( ) la Copenhaga, încă se află în întregime pe pământul manieriştilor italianizanţi din secolul al XVI-lea, în perioada de mijloc a vieţii sale ajunge doar la lucrări academice, precum „Lazăr” la Munchen ( ); dar în lucrările strălucitoare ale bătrâneții sale, de exemplu, la Haga Atalanta ( ), nu mai poate abandona cu desăvârșire maniera mai liberă și mai blândă a compatrioților săi care au mers înainte Pe lângă Hendrik Terbruggen ( - ), principalul grup de studenți ai săi, pasionați de Caravaggio la Roma, îi aparține în special lui Gerard van Honthorst ( - ), un cunoscut maestru prolific care a primit porecla „Gerardo” dalle Notti" în Italia pentru scenele sale biblice brute și picturile de gen în mărime naturală, în mare parte scene de noapte, iluminate de lumânări pentru o utilizare optimă a clarobscurului lui Karavadzhev și a dobândit o gamă largă de activități ca portretist abil și sobru, cu o pensulă netedă „Fiul risipitor” din Munchen, „Stomatologul” din Dresda, „Concertul” de la Luvru, „Violonistul vesel” din Amsterdam îi oferă cea mai bună manieră În , a participat la decorarea lui Guis ten Bosch cu o pictură alegoric rece Al doilea grup de pictori ai școlii Blomart, tot sub influența lui Elsheimer, s-a năpustit asupra producției de mici peisaje și picturi de figuri de egal merit Este condus de Cornelis van Poelenburg ( - ) Peisajele sale din Campagna, ușor desenate, rotunjite, pline de lumină veselă, încadrează povești biblice, mituri păgâne sau nuditatea arcadiană a genului cu o limbă italiană de forme șlefuită Dintre picturile sale, în număr de până la , se află în galeriile de stat florentine, la Dresda, la Sankt Petersburg, la Luvru, la München Printre cele opt mici se numără „Triumful dragostei”, o poză pe care o plasăm aici Tocmai din cauza farmecului de zahăr, imaginile lui Pölenburg au găsit și continuă să găsească numeroși imitatori și admiratori Orez „Triumful dragostei” Pictură de Cornelis van Poelenburg în Galeria Kassel Bazat pe o fotografie a lui F Hanfstaengl din Munchen Mai mult, un elev al lui Blumart a fost originarul din Leipzig Nikolai Knupfer (născut în ), care a apărut în la Utrecht Schley i-a dedicat lucrarea Micul portret de familie din Dresda (circa ) al pensulei sale, rafinat și plin de lumină aurie a camerei, arată deja influența lui Rembrandt Picturile sale narative viu colorate – Faptele milei la Kassel, Solomon sacrificându-se zeilor în Braunschweig, Vânătoarea fericirii în Schwerin, despre care Weizsäcker a arătat că sunt inspirate de originalul pierdut al lui Elsheimer – dezvăluie în mod clar influența acestui roman din Germania superioară Elevul lui Blomart a fost și Jan Bot ( - ), principalul reprezentant al peisajului italianizant din Olanda Peisajele sale de pădure și munți, plăcut compuse, străpunse de aurul cald maroniu al luminii solare, cea mai bogată alegere dintre care Amsterdam, Londra și München au, se alătură clar în același timp marea artă peisagistică radiantă a lui Claude Lorrain Influența lui Bot a trăit în discipolii și imitatorii săi până în secolul al XVIII-lea Giovanni Battista Weenix ( - ), un descriitor versatil al naturii sudice și al vieții populare, al animalelor din nord și al naturii moarte, care s-a născut la Amsterdam, dar ca student și maestru a preferat Utrecht-ul, a aparținut și el școlii Blomart Cu o pensulă liberă, aspră, el a pictat în Italia bogată în viață, priveliști colorate acaparate ale portului, Campagnei și ruinelor, care pot fi văzute la Luvru, la Sankt Petersburg, la Stockholm, la Munchen și la Stuttgart Scena bucătăriei din Schwerin reprezintă o tranziție către imagini la fel de vii și colorate ale lumii animale locale vii și moarte, dintre care curtea găinilor cu crestă din Dresda este demnă de remarcat Într-o relație mai îndepărtată cu școala Blumart se aflau maeștri de la Utrecht precum Paulus Moreelse ( - ), care a părăsit școala Mirevelt din Delft ca un abil pictor portretist și a devenit aproape de studenții lui Blomart din direcția Caravaggio în genul său, viața- figuri de dimensiune; încă mai departe de Blomart sunt pictorii remarcabili de animale și natură moartă, care sunt cel mai convenabil atașați de maeștrii de la Utrecht Faimosul pictor al naturii moarte, Jan Weenix ( - ), care s-a născut și a murit la Amsterdam, a urmat școala tatălui său Giovanni Battista din Utrecht Uneori a pictat și porturi din sud, de exemplu, tabloul Luvru, alteori portrete blânde, cu un ton perfect, ca în muzeul din Haarlem Principala lui specialitate, însă, era natura moartă Uneori, tablourile sale reprezentând prada de vânătoare, de exemplu seria Munchen, pictată între - pentru castelul de vânătoare Bensberg al Electorului Palatinatului, completat de figuri de vânători și câini, uneori (un tablou mare din Amsterdam din ) doar un câine care lătră În cele mai multe cazuri, vânat mort, fructe și echipament de vânătoare pe fundalul unui parc iluminat de lumina crepusculară a cerului serii, alcătuiesc întregul conținut al picturilor sale, ca ambele mari din Dresda, care, cu o declarație surprinzător de iubitoare de obiectele, se disting printr-o dispoziție blândă de pictură Din Anvers sau Mecheln s-a născut Gillis d'Ondekoeter (d ), care a aparținut pictorilor de peisaj care s-au mutat la Amsterdam în stilul unei direcții progresive de tranziție Fiul său Gisbert d'Ondekoeter ( - ), care s-a mutat la Utrecht, a pictat peisaje în maniera tatălui său, curți cu păsări în stilul cumnatului său Giovanni Battista Weenix Dar fiul lui Gisbert, Melchior d'Ondekoeter ( - ), care a schimbat din nou Utrecht-ul cu Haga și Amsterdam, a devenit o reprezentare faimoasă a vieții păsărilor de curte În picturile sale cu curți de găini și iazuri cu rațe cu păsări în mărime naturală, la Amsterdam și Haga, la Dresda și Kassel, el a comunicat uneori o mișcare dramatică, introducând păsări de pradă atacatoare sau prădători cu patru picioare, pictându-le întotdeauna cu o mișcare largă pensulă, și, în același timp, cu o atentă finisat cu minuțiozitate fiecare stilou, întotdeauna în strălucitor, natural, și pentru tot ceea ce interior îmbinat culori magnifice Un originar din Utrecht a fost cel mai mare pictor olandez de fructe și flori, Jan Davids de Gey ( - ), care s-a mutat în la Anvers A fost elevul tatălui său David Cu adevărat uimitoare este capacitatea lui de a face dreptate în formă și culoare fiecărui fruct, floare și frunză în parte cu o pensulă plină, puternică și totuși detaliată, toate vasele de aur, argint sau sticlă și chiar și cele mai mici insecte târându-se pe ele; nu mai puțin uimitoare este capacitatea de a combina toate aceste fleacuri într-o singură natură întreagă, moartă, conectată printr-un ton general cald, atât de fabulos și atât de natural în splendoarea ei Este reprezentat în aproape toate galeriile mari, cel mai abundent în Dresda Fiul său Cornelis de Gay ( - ) a călcat pe urmele tatălui său la Anvers Toți acești maeștri, care au stat în relații mai mult sau mai puțin îndepărtate sau apropiate cu Utrecht, sunt reprezentanți clasici ai picturii olandeze a animalelor și naturii moarte, fructe și flori, care au evidențiat noi domenii ale artei și au dezvăluit lumi fantastice nemaivăzute până acum Pictura din Haarlem: perioada timpurie Gaarlem a fost punctul central al artei naționale a Olandei în secolul al XVII-lea Până atunci, istoria școlilor originale din Haarlem se întindea deja pe mai mult de un secol Stilurile italiene și călătoriile în Italia pentru studiu erau încă larg răspândite, dar, cu toate acestea, munca maeștrilor din Haarlem este destul de independentă și se distinge prin concentrarea pe subiecte de zi cu zi și populare La Haarlem (o carte de Van der Willigen), pictura a înflorit și ea pe o bază complet națională Haarlem, inima Olandei, prin participarea sa la apărarea națională și preocuparea pentru viața spirituală națională, a contribuit mai ales la dezvoltarea unui nou mod de viață olandez; Pictura de peisaj din Haarlem deja în secolul al XV-lea a fertilizat arta flamandă, iar în secolul al XVI-lea, după ce a stăpânit figura umană, arta din Haarlem a influențat dezvoltarea artistică a portretului de grup național și în secolul al XVII-lea și-a asumat o pondere semnificativă a conducerii naționale teme Regia olandeză, care a reușit să dea expresie artistică impresiei directe a naturii prin combinarea unui ton comun Desigur, la Haarlem nu au lipsit maeștrii care se bazau încă pe arta italiană cu un picior, precum Peter Claes Southman ( - ), gravorul lui Rubens În cele din urmă, viața italiană a fost înfățișată de Pieter van Laer ( - ), maestrul din Haarlem, poreclit la Roma pentru cocoașa sa „Bamboccio” Sănătos, pictat mai mult în Caravadzhevskaya decât în sfințenia Rembrandtiană, imaginile piețelor, străzilor și piețelor italiene aglomerate îi dau dreptul de a fi considerat părintele picturii de gen cu figuri mici din viața populară italiană fără înfrumusețare Picturile sale din Florența, din Uffizi și din Galeria Corsica, în Germania, în special la Dresda, Kassel și München, au avut o influență la fel de mare asupra artei italiene, ca și asupra celei olandeze la întoarcerea în patria sa Și anume, la Haarlem, acea direcție inițială a avut o importanță decisivă, ceea ce a dat o nouă amprentă Haarlemului și, odată cu ea, picturii olandeze, chiar europene Creatorul acesteia, Frans Hals Sr (circa - ), născut din băștinașii din Haarlem, în Anvers, s-a mutat deja în tinerețe la Haarlem, unde a fondat o școală mare și a devenit un maestru influent al timpului său Bode, Unger și Moes și-au răspândit faima printre noi Frans Hals a depășit rapid influența profesorului său Karel van Mander ( - ), care a fost mai important ca scriitor de artă decât ca artist Exclusiv pictor de oameni, predominant portretist, Hals a fost un mare realist care a vrut mai presus de toate să fixeze pe pânză o personalitate, ferm definită, surprinsă în esența ei cea mai intimă, cât mai natural, dar și un maestru cu o libertate pensulă picturală, ale cărei picturi reflectă dezvoltarea tehnicii olandeze pictură timp de o jumătate de secol Imaginile lui de trăgători și regenți devin imperceptibil picturi istorice, portretele sale ale fețelor oamenilor sunt picturi de gen în mărime naturală, din care doar elevii săi au dezvoltat pictura de gen olandeză cu figuri mici Pur olandez este umorul său prețios, deloc grosolan, care îi pătrunde în figuri Nimeni nu a descris râsul la fel de natural și din inimă ca el Pur olandeză este și felul său de a transmite înălțimea artistică impresiilor imediate ale naturii doar prin transmisie picturală Imaginile mari ale trăgătorilor și regenților din Muzeul din Haarlem, templul artei sale, arată etapele dezvoltării sale artistice Riflemen's Revel din este încă simplă în compoziție, maroniu într-un ton general întărit și pictat într-o manieră plastică cu o pensulă rapidă Shooters' Revel din este mai liber în compoziție, mai larg în design, mai deschis și mai strălucitor la culoare Tabloul cu săgeți din nu mai reprezintă o sărbătoare, ci le așează în grădina unei case de breaslă în două grupuri simple, abil interconectate, și este deja plină de pensule care dau linii necontopite, un ton albicios auriu și acorduri colorate excelente Tabloul mare din distribuie extrem de simplu figurile pe două rânduri, iar în interpretarea lor puternică și colorarea sofisticată a tonului de gri general îl arată pe maestru în apogeul puterii sale În grupul maiestuos de cinci regenți ai spitalului elisabetan din scapă influența clarobscurului lui Rubens, de care în cele din urmă nimeni nu a scăpat Stilul târziu zgârcit, spiritual, cu adevărat impresionist al maestrului apare cu o claritate izbitoare în ambele picturi de grup din , cu portrete a patru regenți și patru regenți ai pomaniei Orez George " Pictură de Frans Hals la Muzeul Gaarlem Bazat pe o fotografie a lui F Hanfstaengl din Munchen Portretele unui grup din viața privată, reprezentând un cuplu căsătorit pe o bancă sub copacii parcului (în Muzeul de Stat din Amsterdam), nu este mai puțin remarcabil prin compoziția sa ingenioasă a libertății vieții, precum și prin transmiterea expresivă a starea spirituală fericită a cuplului nobiliar Dintre portretele unice, remarcăm portretul lui Willem van Geythuizen din Galeria Liechtenstein, care a adus deja un omagiu fluxului epocii în motivul baroc sub forma unei perdele violet atârnate în spatele domnului care stătea în grădină, dar în transferul unei personalități solide, curajos de mândră și plină de viață, remarcată printr-o naturalețe pur olandeză Alături de acestea sunt portrete excelente și mai simple din Berlin, Kassel, Petersburg, Luvru, Haga și Frankfurt Ca figuri tipice de gen, „Naratorul vesel” din Amsterdam, o jumătate de figură într-o pălărie mare cu borul căzut, cu buze vorbitoare și mâna dreaptă ridicată expresiv, apoi așa-numita „Gille Bobbe”, o vrăjitoare din Haarlem care râde cu o bufniță pe umăr, la Berlin și „Merry revelers” la Kassel, la Amsterdam și la Ducele de Arenberg la Bruxelles Unele dintre cele mai faimoase picturi ale sale de gen cu mai multe figuri, precum Trifoiul vesel și Jucătorii, par să fi supraviețuit doar în copii, cel puțin în Europa Băieții cântători din Kassel sunt și ei magnifici Mai puternică a fost influența exercitată de Frans Hals, mai întâi asupra contemporanilor săi din Olanda, iar mai târziu, două sute de ani mai târziu, asupra reprezentanților contemporani ai picturii largi din întreaga Europă Orez „Gille Bobbe” Pictură de Frans Hals în Muzeul Regelui Friedrich din Berlin Bazat pe o fotografie a lui F Hanfstaengl din Munchen Discipoli și adepți ai lui Frans Hals Dintre elevii săi, fiul Frans Hals cel Tânăr și artista Judith Leyster ( - ) îi sunt cei mai apropiați în zona sa preferată, cărora le datorăm cunoștința lui Hofstede de Groot Fratele său mai mic, Dirk Hals ( - ), a pictat nu atât indivizi, cât grupuri întregi de indivizi ai unei societăți bune în modul lor special de viață și i-a înfățișat, menținând unitatea luminii și a tonului camerei, într-un aranjament abil, mic figuri la joc, muzică, băutură, curte sau plimbare în aer La început mai strălucitoare ca culoare, mai târziu cu un ton de ansamblu mai rafinat, „picturile laice”, celebre la Londra, Paris, Berlin și Copenhaga, se remarcă printr-o caracteristică vitală a tipurilor și a decorurilor Alături de el, poate chiar înaintea lui, Hendrik Gerrits Pot (circa - ), care a fost încă coleg al vechiului Hals cu Van Mander, și apoi s-a dezvoltat în paralel cu Dirk, poate fi considerat părintele acestui olandez " pictură seculară”, înfățișând de bunăvoie și viața pașnică a soldaților peste vin, muzică, hărți, cu femei, în case de pază și lagăre Oala, bine reprezentată la Luvru și Dresda, este apoi urmată de maeștri mai mult sau mai puțin sensibili ai acestui mod, dintre care Peter Codde (c Jacob Duck (circa - ) la Haga și Anton Palamedes ( - ) în Delft După cum puteți vedea, mișcarea școlii principale a unui oraș s-a răspândit în orașele învecinate Unele contrast cu acești „pictori seculari” sunt pictorii de gen ai școlii lui Frans Hals, care au descris viața și faptele straturilor inferioare ale oamenilor de pe tablouri, în cele mai multe cazuri chiar mai mici Cea mai importantă dintre ele, Adrienne Brouwer Lor le aparține Jan Mienze Molenaer (circa - ), soțul amintitei Judith Leyster, dar principalul lor reprezentant a fost Adrien van Ostade ( - ), unul dintre cei mai apreciați maeștri și gravori ai timpului său La început s-a alăturat, după cum arată deja „Cărțile de joc” ( ) din Luvru, în culori deschise, delicate, lui Hals, în tipuri aproape caricaturale lui Brouwer Din , s-a regăsit în descrierea vieții confortabile a unor oameni mici plini de umor, în compoziția calmă și finisată a subiectelor sale simple, în fluiditatea ușoară a scrisului, în pictura subtilă a interioarelor sale inspirată de Rembrandt, în lumina caldă aurie a fundalurilor sale de peisaj La trecere se află Măcina de orgă, deja plină de lumină caldă, la Berlin ( ) Principalele picturi ale lui Ostade din anii patruzeci sunt „Taverna țărănească” din Luvru ( ) și „Dansul țărănesc” ( ) din München Printre cele mai frumoase picturi ale sale din anii ' se numără Tufa de vară radiantă ( ) din Kassel și excelenta Muzică țărănească ( ) de la Palatul Buckingham, în care clarobscurul blând al camerei se luptă cu strălucirea năprasnică a apusului În anii șaizeci, el a pictat tablouri atât de magnifice precum Masa obișnuiților în taverna din sat ( ) și Artistul în atelierul lui ( ) din Dresda, Școala satului ( ) din Paris și Concertul din sat ( ) din Petersburg Așa cum a scris în anii șaptezeci, sunt prezentate „Violonistul de la țară” ( ) la Haga și „Hanul de la țară” ( ) din Dresda Ostade nu s-a ridicat și nu a căzut adânc, dar înălțimea însorită la care Ostade și-a creat lucrările de măiestrie merge departe Orez „Lăutarul din sat” Un tablou de Adrien van Ostade în Muzeul de la Haga Bazat pe o fotografie de F Bruckmann din Munchen Dintre elevii lui Adrien van Ostade, fratele său Isaac van Ostade ( - ) i se alătură în picturile sale de scene în aer liber, pe care le-a perfecționat cu mare subtilitate în percepția asupra iluminatului peisajului și a vieții de vară pe străzile satului, a agitației iernii pe canalele înghețate și râuri Calul înhamat este principalul său interes În orice caz, picturile sale, care se află în toate colecțiile principale, înzestrează imaginile naturii cu un nou farmec de lumină și culori Dar restul elevilor lui Adrien van Ostade, dintre care îi vom numi Cornelis Pieters Beg ( - ), nu au îmbogățit istoria picturii cu valori deosebite Pictura de la Haarlem în a doua jumătate a secolului În a doua jumătate a secolului al XVII-lea, școala din Haarlem a devenit lider în domeniul picturii peisagistice olandeze Deosebit de comune sunt caracteristice Olandei peisaje maritime Se remarcă mulți artiști importanți, inclusiv dinastii întregi: Vermer, Broom, Ruysdal Apoi, școala de la Haarlem a jucat un rol major în istoria dezvoltării picturii peisagistice olandeze, ale cărei fire au convergit în ea cel puțin între și Cel mai vechi pictor peisagist al său, care a lucrat la Haarlem doar între - , dar aici a avut o influență decisivă, Amsterdammerul Esaias van de Velde ( - ) a abandonat frunzișul copacului cu smocuri și promițătorul coard de culori triplu predecesorii săi flamand, dar au împrumutat de la ei viața umană pestriță care se desfășoară pe peisajele lor Ferm și distinct, așează clădirile și copacii oarecum rotunjiți pe un cer senin Dar culorile lui de peisaj se străduiesc deja, în tonul lor verzui-gri-maro, pentru o stare de spirit aparte Alături de peisajele sale pline de viață de vară, precum o imagine cu un râu ( ) în Amsterdam, un canal în Berlin, sunt echivalente peisaje de iarnă din la Haga, la Hamburg Am văzut cum imaginile vechi ale lunilor de calendare scrise de mână au fost dezvoltate în peisaje deja în secolul al XV-lea Acum sunt din nou în viață Pictura cu dune din din Amsterdam trece la o reprezentare mai simplă a naturii olandeze obișnuite și la redarea ei prin pictarea unui ton maroniu, dezvoltată în cele din urmă de studentul lui Esaias Jan van Goyen ( - ) la Haga la o lumină , distrugând toate culorile locale, netezime Elevul lui Esaias Pieter de Molienne ( - ), salvat din uitare de Granberg, a devenit pilonul vechii școli de peisaj din Haarlem Picturile sale, deși animate de forfota pestriță a oamenilor, dau în esență impresia de peisaje În apropierea dealurilor împădurite, ale căror contururi traversează zona imaginii în diagonală, există vederi largi ale câmpiei Pomii Moliinei, scriiți cu încredere și firesc, deși seamănă totuși cu felul unui profesor, nu neglijează deloc verdeața naturală proaspătă; cerul său ușor înnorat strălucește adesea cu un azur deschis Cunoscut pentru „Vacanța de noapte în sat” ( ) la Bruxelles, „Dune” ( ) în Braunschweig, „Jaf” ( ) în Gaarlem „Peisaj deluros” la Stockholm; importante sunt picturile sale ulterioare din colecțiile private suedeze Alături de Pieter de Molijn, bătrânul Jan Wermeer van Haarlem și Cornelis Vroom au devenit pictori de peisaj de importanță independentă După cum a arătat deja van der Willigen, au fost trei Haarlem Vermeers, bunic, tată și fiu Bătrânului Jan Vermeer (circa - ) i-am întors, pe baza mărturiei unui manuscris dat de Bredius, peisaje simple și naturale, dar executate cu strictețe și fermitate, care sunt priveliștile dunelor de pe câmpia Haarlem la Dresda, Berlin, Braunschweig și Haga, împreună cu picturile lui Broom marchează trecerea de la tonul maroniu al picturii la starea deplină de luminozitate naturală În acest caz, ponderea celui de-al doilea Jan Vermeer van Haarlem ( - ), căruia i se atribuie de obicei picturile tocmai numite, va rămâne cu peisaje forestiere mai necesare, de exemplu, tabloul de la München, marcat tot cu numele a artistului într-un alt manuscris Cu toate acestea, nu considerăm că această încercare de a distinge este complet de încredere Al treilea Vermeer van Haarlem ( - ) se află pe un teren complet diferit Cornelis Broom, fiul celebrului pictor marin Hendrik Broom ( - ), care a pictat doar corăbii și bătălii, a fost un maestru care a deschis noi drumuri, dezvăluind olandezilor frumusețea marginilor nordice ale pădurilor în forme și culori naturale L-a fascinat contrastul dintre vârfurile copacilor de culoare verde închis și cerul albastru care ieșea în evidență în peisajul său deșert fluvial ( ) din Schwerin și peisajul forestier din Berlin Mai devreme sunt ambele sale extrem de naturale „Drumuri forestiere” din Dresda Îl considerăm pe studentul lui Broom, Giliam Dubois (d ), un pictor sensibil de margini de pădure cu propria dispoziție, la Berlin, Schwerin și Braunschweig ( ) Allart van Everdingen din Alkmaar ( - ), elev al lui Röllant Savery la Utrecht și al lui Pieter de Molijn în Haarlem, activ, după cum a dovedit Granberg, în jurul anilor - în Suedia (tot în Norvegia), între - care a locuit în Haarlem și apoi s-a mutat la Amsterdam, nu poate fi deosebită dintre haarlemiți A observat în mod direct, deci uneori oarecum redate, peisaje pictate în tonuri de maro și gri, situate în Copenhaga, Stockholm, cascadele St Everdingen a fost cel mai bătrân maestru care a jucat cu imaginea cascadelor cenușii spumoase Ruisdal se sprijină pe umerii tuturor acestor maeștri: Isaac van Ruisdael (d ) cu faimosul său fiu marele Jacob van Ruisdael (circa - ) și fratele său Salomon van Ruisdael (circa - ) cu fiul său, mai puțin remarcabil, al doilea Jacob van Ruisdael ( - ) Salomon van Ruysdael s-a format alături de Moliin și Van Goyen În peisajele sale larg conturate, bogate în copaci, riverane și rurale, sătenii și pescarii, canoele și căruțele, vitele și caii joacă un rol esențial Picturile sale din anii treizeci din Dresda și Berlin dezvăluie pictura tonală a lui Van Goyen, lată în pensulă, deplasată de la maro la gri-verde În anii patruzeci, concurează, cu o interpretare mai solidă și mai colorată, ca în The Ferry ( ) din Bruxelles, în The Village Street ( ) din Budapesta, cu lumina aurie a lui Isak van Ostade Cu adevărat excelente sunt „City on the River” ( ) din Copenhaga, „Country Inn” ( ) din Amsterdam, „Landscape of the Lowland” ( ) din Berlin Fiul său mai mic, Jacob van Ruysdael, s-a alăturat modului său târziu, așa cum arată picturile sale din Amsterdam, Rotterdam și Kassel Opera lui Jacob van Ruisdael Marele Jacob van Ruysdael, care a trăit până în la Haarlem, până în la Amsterdam și abia înainte de moartea sa s-a întors în orașul natal, studiind cu Salomon, se pare că a experimentat și influența lui Cornelis Broom Dar în marele artist prin harul lui Dumnezeu, pe care îl va rămâne în ciuda celor mai puține: judecăți moderne favorabile, s-a dezvoltat datorită propriei adânciri în natură Secretul acțiunii puternice a peisajelor sale de dune și păduri, vederi la mare și oraș, care sunt învecinate cu o serie de gravuri fine, constă în primul rând în adevărul lor interior Peisajele sale, cu circumferințe, pictate în cea mai mare parte de o mână exterioară și fără sens, transmit natura la fel de direct pe cât a fost observată, iar fotografiile din ele puteau trece drept instantanee din natură făcute în momente solemne Dar secretul constă în același timp în starea spirituală care reflectă sufletul moale, melancolic, visător al artistului Foarte puține dintre peisajele sale sunt simple vederi ale anumitor localități Știe să împletească motive individuale, atent studiate în diverse localități, atât de artistic și firesc încât pentru privitor experiența artei devine o experiență a naturii Cât de minunat se îmbină varietatea norilor și lumina cerească a atmosferei sale cu pământul și cu alte părți ale peisajelor sale Nimeni înaintea lui nu a înfățișat norii atât de blând și sincer, atât de ușor sau atât de greu În același timp, transmisia sa flexibilă, naturală, este la fel de departe de lățimea mare și de o netezime excesivă, scrisul său, ulterior uneori întunecat, evită accentul puternic pe punctele luminoase de lumină sau culorile locale luminoase și se străduiește spre adevărul calm și rafinat al naturii , folosind culori ușor măsline și gri; pe scurt, el știe să ofere picturilor sale un echilibru artistic cuprinzător, care este comunicat sufletului privitorului Cu modul său de lucru, este greu de trasat o linie între acele picturi care caută să transmită peisajul autohton, inclusiv aici pădurile germane învecinate, și peisajele fantastice care reproduc munți străini sau zone stâncoase, sau pâraie largi și cascade gri Dar Bode crede pe bună dreptate că motivele scandinave ale picturilor sale ulterioare, aparent, sunt împrumutate în principal din studiile prietenului său Everdingen A mers mai departe în fuziunea motivelor eterogene de dinam, unde, la fel ca în „cimitirul evreiesc” din Dresda, a căutat în mod conștient să întruchipeze anumite idei în peisajele sale Pietrele funerare descrise în imagine au fost într-adevăr luate din cimitirul evreiesc din Amsterdam Ruina din caramida, care aminteste de ruinele Castelului Brederode Copacii din dreapta și trunchiul gol din prim plan sunt luați din locuința lor din pădurile de stejar german Cât de furtunos este pârâul de munte, care, spumegând, își croiește drum printre morminte! Cât de negru este un nor de tunete, cât de palid este un curcubeu Imaginea proclamă cu uimitoare inexorabilitate că forțele elementare, respingând și distrugând toate lucrările mâinilor umane, nu cruță nici măcar liniștea sicrielor Pe această imagine a vizat articolul lui Goethe „Ruisdael ca poet” Ruisdael ca poet! Cele mai recente opinii despre artă scad demnitatea acestui tip special de picturi ale lui Ruisdael Dar vor captiva și vor încânta întotdeauna un spectator imparțial Orez „Cimitirul evreiesc” Pictură de Ruisdael în Galeria Regală Dresda Bazat pe o fotografie de F Bruckmann din Munchen Deja unele lucrări din perioada timpurie a lui Ruisdael ( - ), adesea datate de el, scrise în culori neliniștit de grele, sunt simplificate, uneori oarecum dezordonate, dar întotdeauna pasaje poetice din împrejurimile nepretențioase ale Haarlemului Se poate observa că au crescut din picturile ulterioare ale lui Salomon În Kassel puteți vedea un peisaj cu copaci în la Sankt Petersburg un peisaj cu o clopotniță în o moară de vânt pe dune în o pășune ofilit pe o dună puternic luminată în O impresie mai matură și mai calmă o produc deja picturile din , o pădure de stejari în Amsterdam și un pârâu de munte în Berlin Chiar și atunci, Ruisdael a vizitat pădurile germane din Kleveshen și Münstershön Vederile Castelului Bentheim ( ) din Dresda și din colecția Beitsch din Londra combină măreția monumentală cu culoarea proaspătă și suculentă Ele sunt urmate de o manastire si copaci in padurea din spatele dunelor din Dresda Vederi liniștite de la dunele înalte de pe Gaarlem din Amsterdam și Berlin se învecinează aici Orez „Peisaj fluvial cu moara” Pictură de Ruisdael la Rijksmuseum din Amsterdam Bazat pe o fotografie a lui F Hanfstaengl din Munchen La Amsterdam, puterea artistică a lui Ruisdael a dat cea mai frumoasă înflorire artistică la sfârșitul anilor cincizeci Peisajul pământesc este învăluit de lumină și aer tremurând Acestea includ cele mai grandioase peisaje forestiere, precum „Pădurea Mare” din Viena, „Mlaștina” din St morile de vânt și litoralul din Londra Bode spune: „Acestea sunt cele mai grandioase peisaje pe care arta le-a creat vreodată” Porturi de agrement rare, dar surprinzător de capricioase, vederi ale orașului și peisaje de iarnă, cum ar fi Berlinul, aparțin, se pare, începutului anilor șaptezeci; peisajul luxuriant cu ruine din Londra este marcat în , iar abia după ele urmează, după Bode, toate peisajele amintite compuse cu pricepere din motive extraterestre, toate acele cascade pe care Ruizdal nu le văzuse niciodată și a știut totuși să le umple cu cele mai expresive viață pitorească, peisaje de munte puternice, precum peisajul cu un lac liniștit întunecat din Sankt Petersburg și, ca ultimul cuvânt al înțelepciunii sale, „cimitirul evreiesc” din Dresda Urmași și contemporani ai lui Ruisdael Mai semnificativ decât discipolii și adepții lui Ruisdal din Haarlem, asupra cărora nu ne putem opri, a fost Jan Wijnants ( , conform lui Bode, - ), care, urmând spiritul vremurilor, în jurul anului , și-a schimbat orașul natal Haarlem pentru Amsterdam A fost un peisagist independent, prolific, dar oarecum rigid, ale cărui picturi mature sunt în cea mai mare parte zone deschise, deluroase, în mare parte drumuri de țară, șerpuind în jurul înălțimii copacilor, cu o vedere clară în depărtare, separate de o linie diagonală , iar în față avionul este extrem de atent, aproape sec, scrise trunchiuri de copaci căzute și plante de foioase Cerul de la Wijnants este ușor noros, senin și înalt Limbajul său rece al formelor dă uneori impresia unei oarecare variații din cauza modificărilor de tonuri individuale făcute la sfârșitul imaginii Peisajele sale sunt destul de comune: Munchen, Sankt Petersburg și Amsterdam au opt dintre ele Aici se învecinează și acei pictori de peisaj din Haarlem, a căror faimă se bazează pe propriile imagini ale lumii animalelor domestice în peisaje Unul dintre ei, Claes Pieters Berchem ( - ), a ajuns la Amsterdam, unde s-a mutat în , elev al lui Giovanni Battista Weenix Puțin atins de Italia, a pictat tot felul de subiecte în aer liber, dar mai ales ciobani și turme printre peisajele montane strălucitoare, în mare parte irigate de râu, cunoscute acum în toate colecțiile europene; cel mai mare peisaj în mărime naturală cu un cioban din Haga Deși pentru gustul nostru sunt în general prea lustruite, obișnuite și colorate, dar totuși Berchem și-a găsit mulți fani și adepți Un alt, mai semnificativ, Philips Wuwermann ( - ) a rămas loial lui Haarlem Ca pictor peisagist, s-a alăturat lui Wijnants, ca pictor de animale și pictor de gen pentru Pieter van Laer, dar s-a dezvoltat, studiind în mod independent natura, într-un portretist priceput al tot felul de episoade care pot fi jucate în aer, dar mai ales în un pictor de cai și bătălii, care a reușit să fixeze pe pânză ororile Războiului de Treizeci de Ani și întreaga viață de marș și militar a vremii sale, în culori vii și în același timp pictură tonală, vitală realist, dar adesea artistic inspirat Nici un olandez, cu excepția lui Rembrandt și Jan Steen, nu poate spune atât de clar ca el; și povestește nu numai evenimente militare și de tabără, ci și povești de vânătoare și tâlhari, chiar întâmplări din viața de zi cu zi a locuitorilor castelelor și colibelor rurale și, ca un adevărat pictor, își subordonează constant poveștile unei impresii generale pitorești, susținută de o dispoziție peisagistică subtilă Multe dintre picturile sale sunt chiar simple peisaje Rolul jucat de calul gri este cunoscut ca fiind cel mai luminos punct din majoritatea picturilor sale Wuwerman a fost un meșter extrem de prolific, poate chiar prea prolific Sunt cunoscute peste de tablouri ale lui, dintre care mai mult de la Dresda, peste în limba Sf a formelor, prelucrate foarte ușor, blând și proaspăt, și transmise talentat într-un ton argintiu El a găsit ucenici și adepți peste tot În același timp, pictura arhitecturală a crescut la un rafinament deosebit în Haarlem Deschizând calea în această direcție, Peter Sanredam ( - ) a descris interiorul bisericilor reformate văruite, umplându-le, cu un desen sigur, dar aproape rigid, cu o lumină aurie uimitoare, deși oarecum monotonă Astfel de vederi interioare ale bisericilor au fost aduse la perfecțiune de regretatul student al lui Hals, Job Berkheide ( - ), care le-a decorat, așa cum arată picturile sale din Amsterdam și Dresda, cu pensula lui blândă și netedă și toate deliciile unor pete colorate sofisticate de clarobscur argintiu Dimpotrivă, fratele său Gerrit Berkheide ( - ), care a aparținut diferitelor domenii ale picturii, în special Wouwermann, aparține, ca pictor de vederi arhitecturale, numărului de reprezentări iscusite ale vederilor urbane, pe care le-a întors cu un rafinat simțul interacțiunii aerului și luminii din vederile topografice antice în cele artistice, așa cum arată peisajele sale „Dam” din Amsterdam, Dresda și Schwerin În cele din urmă, în domeniul picturii naturii moarte, nici Haarlem nu a rămas în urmă, dar și aici și-a dezvoltat pictura sa rafinată galben-gri, în care curentul subteran al picturii decorative olandeze a fost exprimat în mod independent în contrast cu strălucirea plină de zahăr din Utrecht Este suficient să menționăm numele lui Pieter Claesz (d ), tatăl lui Claes Berchem menționat mai sus, și picturile sale din Dresda, Kassel și Rotterdam, și Willem Claes Guede ( - ), reprezentat la Haga, Dresda, Munchen și Luvru, - să ne imaginăm în același timp o masă de pateuri, pahare și alte obiecte gustoase sau strălucitoare fin aranjate și, de asemenea, pictate fin pictura de amsterdam În perioada analizată, Amsterdam a fost cel mai bogat oraș din Olanda, care a atras artiști și a contribuit la dezvoltarea artei Aici a dominat și pictura peisagistică, iar deseori au fost pictate portrete de grup ale diverșilor membri ai populației Mulți artiști de seamă s-au mutat la Amsterdam din alte orașe În Amsterdam, un oraș bogat de comerț, locul central al domnilor bogați, s-au adunat cele mai bune forțe din toate celelalte orașe ale Olandei Amsterdam, însă, deja în prima treime a secolului a luat un rol independent la dezvoltarea noii picturi olandeze În primul rând, să menționăm tabloul portret din Amsterdam, care a fost descris de D K Meyer Am urmărit deja dezvoltarea breslelor și a grupurilor de regență până la creațiile libere și strălucitoare ale lui Cornelis Ketel, care a murit în Ketel a fost urmat de Cornelis van der Voort ( - ), un născut în Anvers Marele său grup de trăgători din Amsterdam în în Muzeul de Stat revine la aranjarea figurilor pe două rânduri paralele, dar în ceea ce privește pictura este executată în spiritul noului timp El este urmat de elevul său Nikolai Elias ( - ), care s-a bucurat de o mare influență, eliminând ultimele urme de convenționalitate antică din portretul grupului Alături de cele patru grupuri expresive, pictate fluid, de pușcașii lui Alice din Rijksmuseum sunt Lecții de anatomie, un grup de regenți și portrete individuale magnifice Dar cel mai matur portretist din Amsterdam înainte de Rembrandt a fost Thomas de Keyser, fiul arhitectului Hendrik de Keyser, care a pictat grupuri de bresle și regenți în mărime naturală, cum ar fi un grup de chirurgi în , grupuri de trăgători în și , apoi portrete individuale expresive, ca un bărbat un portret din în Muzeul de Stat, apoi grupuri de portrete mai mici pe fundalul peisajelor sau camerelor, ce sunt portretele de familie în Muzeul de Stat, portretele călăreților în același loc și în Dresda și un portret al șobolanilor din Haga Performanța sa se distinge întotdeauna printr-o caracteristică ascuțită, iar scrierea sa prin plasticitatea formelor cu puterea fierbinte a luminii Orez „Învierea lui Lazăr” Pictură de Pieter Lastman în Muzeul de la Haga Bazat pe o fotografie de F Bruckmann din Munchen Pictorii istorici din Amsterdam timpurii din direcția naționalizată a lui Elsheimer, care au realizat în picturile lor echilibrul spațiului și figurilor, distribuția picturală a luminii și umbrei și introducerea costumelor orientale și a turbanelor pentru a marca episoadele biblice, deși nu au făcut-o ridicându-se la înălțimea artei etern valoroase, ei au avut o influență uriașă asupra dezvoltării ulterioare a zonelor lor Ei sunt conduși de profesorul lui Rembrandt Peter Lastman ( - ), reprezentat la Amsterdam de „Sacrificiul lui Avraam”, la Haga de „Învierea lui Lazăr” ( ), la Haarlem „Noaptea de Crăciun” ( ), anticipând umbrele lui Rembrandt, iar la Berlin și Braunschweig picturi nu mai puțin de succes Un pictor înrudit, care a fost deosebit de apropiat de Elsheimer în picturile sale de la Haga, Dresda și Stockholm, iar mai târziu a devenit mai sec, a fost Claes Moyart (circa - ), care a pictat în un grup mare de regenți la Amsterdam Un artist înrudit a fost Jan Pinas ( ), care poate fi găsit în Haga și Amsterdam Pictorii acestui grup sunt urmați de Bartholomew Breenberg ( - ), ale cărui peisaje cu ruine romane și scene de gen biblic, mitologic sunt deosebit de bogate în Kassel În sfârșit, să trecem la pictorii de peisaj din Amsterdam, predecesorii lui Rembrandt Odată cu școala de peisaj a Koninksloo din Antwerp, Winkboons, Kerrinks și Ondekoeter, care s-au stabilit la Amsterdam, aici a înflorit acum o tendință pur olandeză, ai cărui reprezentanți pur și simplu, deși uneori încă oarecum languid, exprimau natura nativă simplă, cu cerul său înalt deasupra o țară joasă, mai mult sau mai puțin animată de episoade cotidiene Aici aparține fiul lui Arth Pieters Arent Arents (circa - ), ale cărui peisaje de coastă simple cu pescari și vânători (în Muzeul de Stat) trebuie în orice caz să dea impresia unui nou mod Printre aceștia se numără și Hendrik Averkamp ( , a murit în jurul anului ), un surdo-mut din Amsterdam care s-a mutat la Kampen, unde a ales peisajul de iarnă cu schiori ca specialitate Raphael Camphuizen ( - ), părintele peisajelor lunare, se alătură rândurilor lor, el aparține și aici ca cel mai tânăr și cel mai mare din În această serie, Art van der Neer ( - ), un observator pasionat al peisajelor simple, pline de canale, mărginite de copaci și priveliștilor urbane ale patriei sale, pe care îi plăcea să le înfățișeze mai ales în anumite momente ale zilei sau ale anului Peisajele de iarnă și apusurile de soare reprezintă o parte semnificativă a lucrărilor sale Dar, în principal, a pictat plin de poezie liniștită și pitoresc, mai degrabă maroniu decât argintiu, clarobscur, peisaje lunare, uneori cu incendii Poze de toate aceste feluri pot fi văzute la Berlin, cele mai strălucitoare și colorate peisaje de zi din Amsterdam, cele mai frumoase apusuri de soare din Kassel, Paris, Sankt Petersburg, Londra și Budapesta, peisaje lunare din aproape toate colecțiile Europei Dar alături de aceste imagini ale peisajului fără artă al zonelor joase olandeze a înflorit la Amsterdam o mișcare națională fantastică de pictură peisagistică, al cărei tată Hercules Segers ( - ), elev al lui Gillis Koninksloo, a fost pregătit pentru teme mai extinse Renumit de Bode și Bredius ca un geniu pentru că au descoperit noi terenuri, el este cel mai bine cunoscut pentru gravurile sale, imprimate în mai multe culori și adesea colorate în același timp, dintre care cele mai multe - aproximativ șaizeci - sunt păstrate în cabinetul de gravuri din Amsterdam Ele reprezintă o parte din peisajele plate olandeze, o parte din peisajele montane alpine și stâncoase Toate se disting prin schimbări interesante, adesea impresioniste, luminoase și colorate ale unui cer fără nori Picturile lui de șevalet sunt rare Este caracteristic dependenței sale de Coninxloo faptul că peisajul său montan autentic de la Hofstede de Groot din Haga a fost cumpărat sub numele lui Momper și este semnificativ pentru dezvoltarea sa ulterioară că peisajul plat picant pe care l-a semnat la Berlin a fost atribuit anterior lui Van Goyen, iar cea mai bună pictură a lui, luxuriantă, complet susținută în clar-obscur colorat interesant, peisajul montan din Uffizi, purta numele de Rembrandt Lui Seigers i s-a alăturat, se pare, Roelant Rogman (circa - ), un maestru al peisajelor montane pictate în ton și marcat cu numele său la Kassel, Berlin și Copenhaga, se pare că și Allart van Everdingen, pe care l-am întâlnit deja, și , în fine, Rembrandt însuși, ca pictor peisagist, unul dintre cei mai mari dintre cei mari Privire de ansamblu asupra operei lui Rembrandt Rembrandt van Rijn este considerat cel mai important pictor olandez al perioadei Începându-și cariera în Leiden, s-a mutat la Amsterdam și a devenit principalul portretist al orașului Opera lui Rembrandt se caracterizează printr-o combinație de realism tradițional olandez cu motive puternice idealiste El este considerat un maestru de neîntrecut în utilizarea unei combinații de lumină și umbră În a doua treime a secolului al XVII-lea, Rembrandt domnea peste toată arta din Amsterdam, un maestru puternic, chibzuit, fără îndoială cel mai mare pictor, și alături de Dürer cel mai mare artist al lumii germane, care, însă, tocmai datorită modului său germanic de a combinând un puternic realism al formelor cu un puternic idealism al sentimentului, mulți dintre noi par a fi cel mai mare pictor al tuturor timpurilor și popoarelor Cea mai convingătoare și individuală veridicitate a formelor, ignorantă a frumosului și a urâtului, stă la baza artei sale Lumina și umbra sunt mijloacele sale personale de exprimare El stă alături de idealistul subiectiv al formelor al lui Michelangelo, ca idealist subiectiv al culorilor Așa cum Michelangelo și-a exprimat mișcările spirituale în forme și mișcări care erau anatomic corecte, dar nemaiauzite în natură, tot așa Rembrandt a descris experiențe emoționale din fenomenele pe care le-a perceput în culori și clarobscur, posibile în sine, dar lipsite de orice realitate prozaică Îi depășește pe majoritatea compatrioților săi în bogăția fanteziei artistice, care ridică până și cele mai simple imagini și cele mai obișnuite episoade, în ciuda întregii lor naturalețe uimitoare, la fenomene minunate din lumi îndepărtate de basm El îi întrece și în puterea demonică cu care prezintă momente vitale dramatice ale acțiunii, înțelegând cele mai potrivite; Mai mult, el este capabil să neglijeze toate motivele secundare, tocmai pentru că compozițiile sale nu cresc atât din contururi, cât din impresii de lumini și umbre Lumina și umbra sunt reputate a fi un simbol al stărilor de spirit alternante ale sufletului uman, motiv pentru care modul lui Rembrandt de a spune prin lumină și umbră aduce sufletul nostru într-o dispoziție aparte, simpatică; în același timp, știe, ca puțini, să transmită o expresie spirituală jocului gesturilor și minelor figurilor sale Cine ar putea transmite atât de captivant rugăciunea interioară a unui cuplu, îngenunchiat unul lângă altul și plin de același gând, precum Rembrandt în „Sacrificiul lui Manoah” din Dresda? Orez „Sacrificiul lui Manoah” Pictură de Rembrandt în Galeria Regală Dresda Bazat pe o fotografie de F Bruckmann din Munchen Dar este de la sine înțeles că a fost arta lui clarobscur care părea creată pentru a insufla o nouă viață artei alb-negru, adică gravurii Gravurile sale, precum gravurile lui Dürer, sunt printre cele mai mari opere de artă din lume Cu toate acestea, în ciuda spontaneității sale personale, Rembrandt, așa cum au arătat Hofstede de Groot și alții, nu a neglijat câtuși de puțin să împrumute motive și figuri individuale din comorile trecutului, al căror înfocat admirator și colecționar Toate motivele împrumutate de la ele, însă, le-a prelucrat în creuzetul imaginației sale în așa fel încât să nu se distingă de trăsăturile sale cele mai intime Ca pictor istoric, Rembrandt îmbracă uneori figuri din Vechiul și Noul Testament și studiază în tipuri și costume orientale, alăturând arta lui Lastman și folosind observațiile sale din cartierul evreiesc din Amsterdam, apoi le transferă în legătură cu olandezii viața populară în cel mai nesofisticat mediu domestic german de jos Nu doar făcând sensuri giratorii, ci și distribuind figurile, alegând tonul luminii acestora, artistul, așa cum a arătat R Wustman, a fost influențat de mai multe ori de prezentarea noului mare teatru din Amsterdam construit în Acest lucru se reflectă clar în picturi precum „Lumberjackul de familie” din Kassel din , pe care perdelele seamănă cu peisajul din culise al acestui teatru Ca portretist, Rembrandt a pictat, ca și predecesorii săi, grupuri de chirurgi, trăgători și regenți, în timp ce portretele individuale au fost pictate în principal de la prietenii săi, rudele lor și de la el însuși Temele genului și natura moartă le-a interpretat mai des în gravuri decât în picturi Chiar și nuditatea a pictat și gravat ocazional de dragul ei Peisajele sale, uneori pictate și alteori gravate, se numără printre cele mai magnifice și mai spirituale creații de acest gen Nimic din natural sau uman nu era străin lui Rembrandt S-a ridicat prin puterea concepției sale artistice și transmiterea la manifestări veșnic valoroase, inspirate de toate sentimentele inimii umane Din punct de vedere tehnic, el a încercat inițial să dezvolte o pensulă dură de măturat, ținându-se de pictura în tonuri de maro-verzui și de efecte de iluminare care cădeau puternic Mai târziu, el preferă, cu o scriere mai rafinată și mai lină, un clarobscur mai egal, devenit în scurt timp o pictură tonală aurie-caldă În continuarea dezvoltării sale, ajunge la culori aprinse, învăluite în clarobscur, gros, aproape corporal, aplicându-le cu o pensulă extrem de lată, uneori înlocuită cu o spatulă, și termină cu o literă de netezime din ce în ce mai mare, cu tonuri îmbunătățite și rezoluție a culorilor naturale într-o pictură parfumată, aerisită, tonală Uneori, a obținut efectul general de ton dorit într-un mod impresionist, prin suprapunerea unui număr de mici pete de culoare multicolore, contopindu-se doar în ochiul privitorului Aproximativ de picturi în ulei de Rembrandt au supraviețuit, păstrate în colecții publice din Germania, colecții private din Anglia și în Hermitage din Sankt Petersburg Ele sunt comparate în lucrările mai vechi ale lui Blanc, Dutuis, Fosmayer; în reproduceri publicate de Bode Cele mai bune cărți recente despre Rembrandt aparțin lui Bode, Michel, Neumann, Vet Sunt semnificative și scrierile lui Muther, Valentiner, Graul și Rosenberg Numărul de gravuri publicate în reproduceri de Rovinsky este determinat de cei mai noi cercetători, bazându-se pe Bartsch, Blank și Dutuit, pe Seymour Gaden, Legros, Middleton și Gonz, extrem de variate, în funcție de numărul de foi excluse ca neautentice Bartsch număra , Legros cel mult , Singer cel mult , Michel și Seidlitz, cărora li se alătură, aproximativ de foi Rembrandt Harmenszoon van Rijn ( - ) era originar din Leiden, a primit primele lecții la Leiden de la Jacob van Swanenburg, un artist care s-a dezvoltat în paralel cu Lastman, în a folosit șase luni învățătura lui Lastman la Amsterdam, dar apoi s-a întors la Leiden, arena activităților sale de tineret până în , când s-a mutat din nou la Amsterdam; și abia aici, în , căsătorindu-se cu Saskia van Uylenburg, și-a desfășurat toate forțele Moartea lui Saskia ( ) marchează prima, pierderea unei averi semnificative ( ) a doua perioadă a vieții sale la Amsterdam La începutul perioadei Leiden, Rembrandt a fost un pictor minor A pictat mici portrete sau a gravat autoportrete și portrete ale prietenilor săi cu vodcă ascuțită A gravat și cerșetori Dar curând a început să scrie episoade biblice și de gen, plasându-le în încăperi gri amurg înalte, învăluite în tonuri reci, cu lumina căzând puternic asupra figurilor principale și făcând totul cu grijă iubitoare „Schimbatorul” său din Berlin ( ) dă mai mult clarobscur din lumânările aprinse, „Paul în temniță” ( ) din Stuttgart deja din lumina soarelui care pătrunde într-o fereastră înaltă „Aducerea lui Hristos în templu” ( ) de Weber la Hamburg, „Samson și Dalila” ( ) în castelul regal din Berlin, o mică imagine a Sf Anastasia în chilia ( ) din Stockholm și izbitorul „Simeon în templu” ( ) din Haga reprezintă interiorul, deja scris în felul lui Rembrandt, iar la Simeon spiritualul este transmis în egală măsură prin gesturi expresive și prin magia clarobscurului Orez Așa-numitul „Vizor de noapte” de Rembrandt din Rijksmuseum din Amsterdam Bazat pe o fotografie de F Bruckmann din Munchen În fruntea lucrărilor lui Rembrandt la Amsterdam se află grupul său mare de bresle din Haga, prezentând o prelegere despre anatomie a profesorului Tulp ( ) Cea mai strălucitoare lumină cade asupra cadavrului, întins în prim-plan, și asupra capului limpede și inteligent al profesorului într-o pălărie neagră, cu borul în deasupra Șapte ascultători cu barbă, cu capetele descoperite, privesc și ascultă, învăluiți într-un văl ușor de umbră În combinația dintre spiritul spiritual și pictural, Rembrandt îi depășește aici pe toți predecesorii săi Dar ce distanță între această imagine și un grup mare de trăgători din din Amsterdam, înfățișând ieșirea caporalului căpitanului Banning Cock! Lumina strălucitoare este concentrată aici asupra unui șef îmbrăcat în negru și a unui locotenent îmbrăcat în galben, care merg în față în mijloc Grupuri vii ale celorlalți trăgători, chemați brusc de tobe, privesc în cea mai mare parte abia distingându-se de umbrele crepusculare din mijloc și fundal O lumină strălucitoare cade și asupra unei fetițe îmbrăcate într-o rochie albastru deschis, care, parcă pierdută, își croiește drum printre rânduri Toată viața și mișcarea, totul este transferat din lumina realității prozaice într-o lumină uimitoare de basm Umbra, din care strălucesc roșu și galben, lovește privitorul atât de irezistibil încât timp de secole au văzut o scenă de noapte în imagine și au numit-o „Night Watch” Este cunoscut și astăzi sub acest nume Ce transformare de la realistul Rembrandt din în vizionarul Rembrandt din ! „Anatomia” l-a făcut ca portretist preferat al Amsterdamului Fiecare și-a dorit să aibă propriul portret al pensulei sale, și s-au păstrat un număr semnificativ de portrete bune, expresive, doar puțin afectate de subiectivitatea maestrului, scrise între și , de domni și doamne Cele mai simple și mai bune sunt jumătatea figurii unui scrib din Kassel ( ), portretele Burggrave din Dresda și ale soției sale la Frankfurt ( ), figurile în lungime ale lui Martin Day și ale soției sale ( ) la Baron Gustav Rothschild la Paris, frumoasa „Doamnă cu evantai” ( ) la Palatul Buckingham, un portret care este ceva minunat în execuția atentă a detaliilor, „Doamna” cu guler de dantelă ( ) și bătrâna Frau Bas ( ) la Amsterdam Portrete de gravură se învecinează aici, de exemplu, Manasse ( ) Un dublu portret al unui constructor naval și al soției sale ( ) în Palatul Buckingham se remarcă deja printr-o viață pitorească bogată, un portret al unui grup de predicatori Anslo care mângâie o femeie care stă lângă el îndurerat, la Berlin ( ), deja plin de un ton auriu strălucitor, plin de suflet Numeroasele sale autoportrete din această epocă, situate la Paris, Berlin, Dresda, Haga și Uffizi, respiră o viață deosebită; excelente sunt imaginile luminoase ale lui Saskia ca tânără fată și tânără în Dresda și Kassel; cel mai excelent este celebrul portret dublu al maestrului din Dresda, înfățișându-l cu tânăra sa soție în genunchi ( ) și cu un pahar ridicat în mâna dreaptă; o gravură din cu un cuplu tânăr dă impresia de mare vioitate Numeroase picturi istorice ale lui Rembrandt din această perioadă devin de la an la an mai largi în execuție picturală, mai calde și mai solide în tonul de bază Cât de captivantă este acțiunea în Sacrificiul lui Abraham ( ) la Sankt Petersburg, în amenințarea lui Sampson ( ) la Berlin, în teribila orbire a lui Sampson ( ) la Frankfurt, cât de magnific este închisă compoziția și cât de luxoasă este culorile, străpunse de clarobscur fierbinte, sunt în „Abraham și îngerul” ( ) la Petersburg, în „Noaptea nunții lui Sampson” ( ) și puternicul, menționat anterior „Sacrificiul lui Manoah” ( ) din Dresda cu luminozitatea ei galben și tonuri bogate de roșu! De obicei, el înfățișează episoadele Noului Testament în figuri mai mici, în peisaj sau în decoruri domestice Cât de lipsit de artă și de asemănător genului Samariteanul milostiv ( ) din colecția Wallace, cât de dramatic este Hristos înaintea lui Pilat ( ) la Galeria Națională din Londra, cât de poetic și în același timp real este Odihna în timpul zborului ( ) la Haga! Și apoi aceste picturi fără artă, pline de suferință, cu Patimile lui Hristos ( ) din München și peisajul magnific al „Hristos în formă de grădinar” ( ) al Palatului Buckingham! Din această perioadă aparțin și simplul, animat intern Luvru ( ) „familiile dulgherilor”, reprezentând copilăria Mântuitorului, transferată într-un cadru mic-burghez Lor li se alătură gravuri, expresiva „Expulzarea lui Agar” ( ) din Vechiul Testament și puternica „Expulzarea comercianților” ( ) din Noul Testament De asemenea, Rembrandt nu a evitat mitologia antică, ci a tradus-o în propria sa limbă Pasionat și romantic este Răpirea lui Proserpina (circa ) la Berlin, fantastic în peisaj Diana și Actaeon ( ) de prințul Salm-Salm, naiv realistă Răpirea lui Ganymede ( ) la Dresda, care nu trebuie înțeles la toate ca o parodie Așa-numita „Danae” din Sankt Petersburg ( ), o femeie luxoasă iluminată de o strălucire magică aurie, cu un corp plinuț pe perne moi, reprezintă cea mai înaltă realizare a lui Rembrandt în redarea nudității Subiectele genului Rembrandt în această perioadă a interpretat în principal prin gravură Cât de adevărat este vânzătorul lui de otravă de șobolani ( ), cât de vesel este bucătarul de clătite ( )! În sfârșit, peisajele sale Grandioși, în linii nobile, veridici și în același timp fantastici, sunt și ei complet cufundați în aer; și dispoziții ușoare Printre cele mai vechi sunt cele de la Mr Gardner's din Boston, la Prince Czartoryski's din Cracovia, „Râul” din Amsterdam și „Mountain Slope” din Braunschweig; la cele mai eficiente peisaje cu un decalaj de cer strălucitor din colecția lui Wallace și Muzeul Oldenburg Gravurile peisajului din aceeași perioadă sunt mai simple pe baza motivelor, așa este vederea Amsterdam, moara de vânt și cabane de țară Perioada târzie a operei lui Rembrandt În anii , s-a format în sfârșit direcția principală a operei lui Rembrandt și stilul său caracteristic Pictează din ce în ce mai mult portrete ale persoanelor în vârstă, cu un studiu atent al trăsăturilor faciale și al luminii, adesea în plină dezvoltare Peisajul și naturile moarte sunt, de asemenea, domeniul său de interes, în care Rembrandt creează noi stiluri de performanță După , Rembrandt nu și-a mai extins temele cu noi zone Dar a lucrat constant pentru a-și aprofunda arta Devine mai calm, mai larg, mai cald, adesea cu culori individuale splendid luminoase Marele portret-grup „Anatomia Dr Deiman” din din Muzeul de Stat se află abia la sfârșitul acestei perioade; acest tablou, care, din păcate, s-a păstrat doar parțial, încântă prin perspectiva manteveană a cadavrului, întins aproape drept, cu picioarele spre privitor, și cu luminozitatea colorării sale Această perioadă a lui Rembrandt nu este la fel de bogată în portrete ca cea anterioară, deoarece designul subiectiv al ceasului de noapte a speriat clienții Dar portrete precum jumătatea unui bărbat cu șoim și a unei doamne cu evantai ( ) la Londra, precum radiantul Nikolai Bruyning ( ) în Kassel, precum „Jan Six” ( ) cu nobil finisare Șase colecții din Amsterdam, aparțin celor mai frumoase portrete din lume Autoportretele sale, cum ar fi cel din Kassel din , dezvăluie o bătrânețe care avansează încet Locul lui Saskia a fost luat din de tânăra sa menajeră Hendrikje Stoffels, arătând destul de captivant din portretul ei din Luvru Într-o poză mică din galeria din Glasgow, Rembrandt s-a înfățișat cu ea, pictând nunta lor Din ce în ce mai puternice sunt schițele în mărime naturală ale unor bătrâni cu părul cărunt, încrețiți, adesea în haine orientale, a căror frumusețe l-a fascinat, precum Ribera Nimic nu arată schimbarea stilului atât de clar ca compararea „Rabinului” din din Chatsworth, atent modelat, proaspăt învăluit cu clarobscur, cu strălucirea complet udă a culorilor și tonul auriu, „Bătrânul” mare și bogat scris din din Dresda Cu toate acestea, unele dintre gravurile sale portretistice din această perioadă, cum ar fi Jan Six citind, stând la o fereastră deschisă ( ) și bătrânul Gaaring odihnit într-un fotoliu (circa ), aparțin celor mai bune creații ale sale Orez „Sfânta familie” Pictură de Rembrandt în Galeria Kassel Bazat pe o fotografie a lui F Hanfstaengl din Munchen Picturile din Vechiul Testament din această perioadă de Rembrandt, precum „Susanna” ( ) la Berlin și Paris, cu un peisaj magic în spiritul genului, au pictat imagini cu Tobias la Berlin ( ) și Cook la Richmond ( ) fantastica „Viziunea lui Daniel” ( ) din Berlin, se remarcă prin starea lor pitorească și în același timp poetică, în timp ce binecuvântarea lui Iacov, cu figuri în mărime naturală, din Kassel ( ), lovește prin puterea sa compoziție calmă, netezimea picturii tonale aurii și sinceritatea animației sale arzătoare Imaginile evanghelice ale lui Rembrandt din această epocă, „Sfânta familie” burgheză familiară din Castelul din centrul orașului ( ), Sankt Petersburg ( ), Kassel ( ), se remarcă însă printr-o spiritualitate profundă a vieții Culmea puterii picturale și spirituale este reprezentată de frumoasele scene de la Emaus din Copenhaga și Luvru ( ) și excelentul „Hristos ca grădinar” ( ) din Brunswick Din gravurile după Evanghelie, în urma „Pocăinței lui Petru” ( ), urmează celebra „Frunză de o sută de guldeni”, de dimensiuni enorme ( ), cu Hristos vindecând bolnavii; cel mai bun dintre toate - strălucitor în simplitatea sa, puternic „Hristos la Emaus” ( ), mistic în fișa de dispoziție cu „Coborârea de pe cruce” la lumina torțelor ( ) și realist istoric și în același timp izbitor în compoziția sa picturală, magnificul „Iată omul” ( ) Orez „Hristos la Emaus” gravura Rembrandt Peisajele lui Rembrandt ajung și acum la cea mai profundă animație într-o compoziție extrem de grandioasă și echilibrată Așa sunt puterea deplină, peisajul de iarnă simplu ( ) și peisajul poetic cu ruine (circa ) din Kassel, „Moara de vânt” din Bowood are o impresie puternică Dintre cele douăzeci de gravuri peisagistice ale acestei perioade, „Trei arbori” în timpul unei ploaie ( ) reprezintă ceva mai înalt, în sensul unei transmisii spirituale pitorești a stării de spirit a unui simplu fenomen natural Orez „Trei copaci” gravura Rembrandt Ca pictor al „naturii moarte”, Rembrandt a fost un inovator îndrăzneț care a știut să creeze o operă cu adevărat artistică din nimic, cu puterea culorilor și a clarobscurului, așa cum arată Taurii uciși la Luvru și Glasgow ( ); Dintre gravurile de acest fel, Porcul mincinos ( ) este din punct de vedere tehnic una dintre cele mai bune gravuri Starea grea în care s-a găsit Rembrandt în după pierderea averii sale se reflectă în expresia spirituală a feței sale și în pictura în tonuri cenușii a autoportretului său sumbru al acestui an la Dresda; un autoportret din la Londra îl înfățișează într-o dispoziție mai relaxată Hendrikje Stoffels apare și de mai multe ori în portrete excelent pictate; o dată, la Edinburgh ( ), chiar în pat Cu toate acestea, Rembrandt acum a început mai des să picteze portrete la comandă Printre cele mai frumoase sunt portretele unice ale unui domn bătrân în costum oriental și unei bătrâne (circa ) din Londra Un grup de regenți din din Muzeul de Stat, reprezentând maiștrii pieței de pânze, cinci „maeștri ai calului”, îmbrăcați în domni negri în pălării la o masă acoperită cu pânză roșie și un lacheu care se uită din spatele lor, arată cea mai mare înălțime atinsă de acesta în execuția portretului grupului Surprinzătoare prin simplitatea și măreția sa, această compoziție vitală în interior, culorile rutului fierbinte general sunt uimitor de puternice și rafinate Totul este unit artistic, spiritualizat, relația interioară cu acest tablou magnific este dezvăluită de un grup puternic de portrete de familie (după ) din Braunschweig Orez Staalmeisters Pictură Rembrandt la Rijksmuseum din Amsterdam Bazat pe o fotografie a lui F Hanfstaengl din Munchen În cele din urmă, pe lângă imaginea matură, strălucitoare calm, așa-numita „Mireasă evreiască” din Amsterdam, Rembrandt include și „Moise care încalcă tablele legii” și „Lupta lui Jacob cu un înger” (ca ) la Berlin , David și Saul ( ) la Haga, uimitoarea Flagelare a lui Hristos din Darmstadt ( ) și dramatica Întoarcere a fiului risipitor la Sankt Petersburg În esență la fel în perioadele timpurii și târzii, Rembrandt stă peste tot pe baza unei contemplări independente a naturii, el realizează întotdeauna spiritualizarea artistică a picturilor sale în primul rând cu lumină și umbră, ton și vopsea, altfel transmise și distribuite în tinerețe, altfel , la batranete El poartă întotdeauna în sine un etalon care îl ajută să nu măsoare obiectele vizibile, ci să le simtă, iar cât de sensibil este acest etalon este dovedit de simpatia entuziastă a prietenilor de artă din toate timpurile și popoarele Studenți și adepți ai lui Rembrandt Tovarășii de rang înalt ai lui Rembrandt, dar nu studenții săi, i-au călcat pe urme, la fel ca compatriotul lui Leiden și coleg cu Lastman, Jan Lievens ( - ) și elevul lui Moyart, Amsterdammerul Salomon Koninck ( - ), dar rămân totuși , la o distanță foarte respectuoasă de el Numeroși studenți ai lui Rembrandt, portret și pictori istorici - Jakob Bakker (circa - ), care a scris grupuri de regenți cu adevărat fascinante din Amsterdam, Govert Flinck ( - ), al cărui „Festival al trăgătorilor cu ocazia încheierii Păcii de la Westfalia” la Amsterdam îl depășește toate „poveștile” pe care le-a scris, Ferdinand Bol ( - ), un maestru prolific care s-a abătut prea curând într-un curent academic, și Gerbrandt van den Zecote ( - ), care a turnat o viață proaspătă independentă în picturile sale cu figuri mici , nu a îmbogățit arta cu noi puncte de vedere Cel mai tânăr dintre ei, Art de Gelder ( - ), este semnificativ doar pentru că în secolul al XVIII-lea a continuat stilul lui Rembrandt, dar cu o pensulă mai ascuțită și o culoare mai fierbinte, dar fără luciu academic Tocmai acest gust „academic” în arta lui Flinck și Bol i-a atras să decoreze noua Primărie din Amsterdam cu tablouri, acum, bineînțeles, fără a lăsa nicio impresie Dimpotrivă, unii pictori de gen, care s-au alăturat lui Rembrandt ca studenți și i-au imitat picturile mici cu clarobscur ale spațiilor interioare, au mers de fapt mai departe decât instrucțiunile sale La Dow, elevul său din perioada de început a Leiden, ne vom întoarce mai târziu Dintre elevii din Amsterdam, acest tip de Haarlemian Hendrik Geerschop (circa - ) a rămas liniștit în rutina lui Rembrandt, iar natalul din Dordrecht Samuel van Googstraten ( - ), care s-a stabilit la Dordrecht și chiar a scris o carte despre arta sa, a călătorit mult, versatil și energic, maestrul, în picturile sale de gen, a transmis puternic și în același timp blând acele motive care au fost dezvoltate de artiști precum Mas și Pieter de Gooch, dovadă fiind „Doamna bolnavă”, îmbrăcată în albastru și verde, la Amsterdam Nicholas Mas ( - ), originar din Dordrecht, ca și Googstraten, a fost un adevărat elev al lui Rembrandt și a lucrat la Amsterdam Picturile sale domestice simple sunt Cradle, Lazy Servant and Dutch Mistress ( ) la Londra, Woman Reading in Brussels, Woman Peeling an Apple in Berlin, Praying Old Woman, Dreaming Girl ” iar ambele rotiri din Amsterdam se disting prin puterea si caldura extraordinara a limbajului formelor și al culorii, în care o culoare roșu intens strălucitor este plasată efectiv lângă alb-negru După ce a locuit ceva timp la Anvers, a început să picteze mai pompoase, „punând” portrete, de exemplu, un portret din la Amsterdam Dar cel mai rar și mai original elev al acestui tip de Rembrandt este Karel Fabritius, pe care noi, ca și Peter Gooch, îl numim maeștrii din Delft Mai ales ca pictor peisagist, Amsterdammerul Philippe Koninck ( - ) s-a alăturat profesorului său Rembrandt Așa cum arată picturile sale din Berlin și Dresda, Schwerin, Londra și Amsterdam, îi plăcea să picteze vederi îndepărtate de la dealurile dunelor până la zonele joase tăiate de canale și râuri, acoperite cu copaci și arbuști, să le însuflețească cu umbre zburătoare de nori și îmbrăcați-le într-o rochie colorată minunat asortată, care strălucea în tonuri maro și verzui Alte școli de pictură din Amsterdam Cel mai mare număr de nume proeminente în pictura din Amsterdam a fost dat de regia peisajului (inclusiv maritim), în care a fost folosită opera lui Rembrandt S-au dezvoltat și școli alternative, independente de moștenirea sa Dar pictura din Amsterdam a înflorit și în afara școlii Rembrandt Când Rembrandt s-a despărțit de comisarii portretelor în , Bartholomew van der Gelst ( - ), un student inteligent al lui Nikolai Elias, i-a preluat moștenirea, iar inimile tuturor oponenților „noii direcții” lui Rembrandt s-au repezit spre el Cu „asemănări” expresive el reproduce fiecare personalitate individuală, le grupează vital, încet și în același timp scrie plastic capete și mâini; doar clarobscurul ușor acoperă culorile sale naturale Cine nu și-ar admira dezbaterea lui Gunslinger's Revel în Amsterdam? Dar nu ne va încălzi inimile Optsprezece grupuri de portrete și portrete individuale din Amsterdam oferă material absolut suficient pentru studiul și evaluarea acestuia În Amsterdam a dominat pictura de peisaj, alături de Rembrandt, un artist de o asemenea amploare precum Jacob van Ruysdael, care s-a stabilit la Amsterdam în Dintre studenții lui Ruisdal din Amsterdam, Meindert Hobbema ( - ), căruia de Roever și Michel i-au dedicat cercetării, a câștigat o faimă și mai mare în generațiile ulterioare decât primele Posteritatea apreciază imaginile elevului mult mai sus decât pozele profesorului În opinia noastră, nici cele mai bune peisaje din Gobbem nu pot egala conținutul artistic al celor mai buni Ruysdael și Rembrandt, dar sunt totuși excelente prin naturalețea lor simplă, puternică, prin execuția lor largă și în același timp atentă Copaci de pădure, mori de apă, străzile satelor, goluri dintre trunchiurile copacilor până la casele țărănești cu acoperișuri roșii, în mijlocul însorit, până la o clopotniță la distanță clară - acestea sunt motivele lui preferate, observate fără artă acasă și la granița germană regiuni, prelucrate cu o forță și o claritate rară la maximum În copacii din prim plan, sunt de obicei arătate cu atenție ramuri gri noduri, oarecum convenționale Planurile medii sunt în mare parte iluminate de lumină puternică În cele mai bune lucrări ale sale din anii , se poate urmări trecerea de la un verde măsliniu rece la un ton maro auriu Primul este caracterizat de picturi mari, al doilea de picturi mai mici din Dresda Printre cele mai bune se numără morile de apă din Amsterdam, Anvers, Luvru, Galeria Națională, dar și din Galeria Bridgwater, Galeria Wallace, Palatul Buckingham și Marchizul de Bute din Londra, peisaje cu un bulevard de frasin, cu un grup de stejari și cu ruina strălucitoare de cărămidă a Brederode la Galeria Națională Colecționarii privați englezi au favorizat de mult acest maestru Orez „Moara de apă” Pictură de Meindert Gobbem la Luvru După fotografie F Hanfstaengl la München Pictorilor peisagistici naționali din Amsterdam li se alătură pictori marini, care au transmis cu fidelitate priveliștea mării cenușii a coastelor olandeze pe vreme furtunoasă și calmă Jan Porcellis din Gent ( - ) este considerat cel mai important maestru, scriind la Amsterdam doar în treacăt, așa cum a făcut în majoritatea orașelor olandeze de pe litoral Picturile sale, celebre în Berlin și München, se remarcă prin redarea lor directă a vieții marine în tonuri de gri maro-gri, argintiu El este urmat de Simon de Vlieger din Rotterdam (circa - ), care a trecut treptat de la convenționalitatea arhaică la maturitatea liberă, de la tonul de gri la luminozitatea rafinată a culorilor Cât de uscată este Furtuna lui la Dresda, cât de libere și luminoase sunt picturile lui la Viena, Schwerin, Copenhaga și mai ales la Amsterdam! Cea mai frapantă pictură a lui este alăturată de Amsterdammer Jan van de Kappele (circa - ), înfățișând spațiile de apă calme sau ușor agitate ale patriei sale în focul unui soare slab din nord, dar în esență sufocant, și înviorându-le cu mișcarea pașnică a navelor multicolore Îl poți cunoaște la Berlin, Viena, Amsterdam și Haga, dar cel mai bine la Londra, unde este bine reprezentat în colecțiile private Apoi vin Van de Velds, ale căror activități au fost investigate de Michel și Gawerkorn van Rijswijk Leiden Willem van de Velde cel Bătrân ( - ), care s-a stabilit la Amsterdam în și a devenit curtean în un pictor din Londra, a fost cea mai bună reprezentare a războaielor navale olandeze-engleze, în imagini care sunt încă uscate în scris și în desene foarte precise Muzeul de Stat are douăsprezece picturi ale lui Fiul său, elev al lui și al lui Vlieger, Willem van de Velde cel Tânăr ( - ), care a murit la fel ca pictor englez de curte, este considerat „Rafael al pictorilor marini” În cele mai bune picturi ale sale, de exemplu în celebra „împușcătură de tun” din Amsterdam, el a înfățișat viața atmosferică a mărilor nordice cu ceața și norii ei care blochează lumina soarelui, mai rece și mai simplă, dar și mai tandru și mai blând decât Cappelle Picturile sale, care nu sunt întotdeauna la fel de valoroase din punct de vedere artistic, nu sunt rare: sunt la Amsterdam, la Londra Cu Ludolf Backhuizen din Emden ( - ), un pictor la modă din Amsterdam, despre care iscusitul pictor marin din Amsterdam Hendrik Dubbels (circa - ) merită observat, portul de agrement olandez a căzut într-un aparent declin Peisagiştilor din Amsterdam li se alătură şi pictorii „vieţii de păşune” olandez cu lumea ei calmă a animalelor domestice În fruntea ei în Amsterdam se află Paulus Potter ( - ), un elev al tatălui său, versatilul Peter Potter din Enkhuizen ( - ) Paulus Potter a fixat cu succes pe pânză viața pășunilor olandeze, vite, așa cum am spune, cu fidelitate fotografică Nimeni nu a privit sau reprodus cu atâta dragoste niciun animal în viața lui În același timp, vede în prim plan fiecare frunză de pe un copac, fiecare fir de iarbă de pe pământ, fiecare faldă de pe pielea cailor, a vitelor și a oilor săi Drept urmare, în tablourile sale mari, de exemplu în celebrul taur în mărime naturală de la Haga, dă impresia unui naturalist sec și obsesiv În multe picturi mici (în toate galeriile principale) a reușit să coordoneze perfect detaliile bine înțelese cu o impresie generală însorită și aerisită Printre cele mai frumoase se numără Vaca care se uită la reflexia ei la Haga Orez „O vacă care se uită la reflexia ei” Pictură Paul Potter în Muzeul de la Haga Bazat pe o fotografie de F Bruckmann din Munchen Dintre numeroșii maeștri înrudiți, se remarcă Karel Dujardin ( - ), elev al lui Berchem, care a pictat în mare parte pășuni însorite de stil aproape sau complet italian, cu nori alb-argintii la margini pe cer senin, care mai târziu a participat la portrete naționale, dând dovadă de o versatilitate destul de semnificativă, așa cum arată portretul său blând și sincer al lui Potter și al unui grup de regenți din Amsterdam Dar, în principal, ca pictor versatil și rafinat de pășuni, merită menționat Adrien van de Velde ( - ), fratele lui Willem van de Velde cel Tânăr Profesorii lui au fost tatăl său, Winants și Wuwerman În celebrele sale picturi cu pășuni din Londra, Paris, Dresda, Berlin, Viena etc , el este mai blând și mai tonal decât Potter, dar pe alocuri dezvăluie influența experiențelor italiene ale lui Berchem și Dujardin Se alătură pictorilor de peisaj naționali cu transfer nu mai puțin talentat al diferitelor fenomene în aer liber Peisajele sale de coastă din Haga și Kassel, peisajele de iarnă din Dresda și Londra, „Family Walk”, „Ferry” și „Hunting Scene” din Amsterdam se disting prin transmiterea directă a impresiilor naturii, limbajul încrezător, de bun gust al formelor și transmiterea clară a stării de spirit a aerului Amsterdam a participat la pictura arhitecturală națională, în principal, cu vederi grandioase, largi, puternice și în același timp exprimate cu blândețe ale încăperilor iluminate de lumină puternică, Emmanuel de Witte ( - ), ale cărui cele mai bune picturi sunt la Amsterdam, Haga, Rotterdam și Berlin , precum și priveliștile mici ale orașului, sobru, aproape meschin ale lui Jan van der Heyde ( - ), care poate fi admirată în toate principalele galerii ale Europei În cele din urmă, pictura națională din Amsterdam cu natură moartă și flori Willem Kalf ( - ), în tinerețe, a pictat picturi de bucătărie proaspete, în tonuri calde, de exemplu, cele situate în Dresda, mai târziu picturi rafinate, în tonuri reci ale naturii moarte, cu adaos de pahare, pahare, fel situat în Berlin, iar Rahel Ruysch (circa - ), renumită pentru pictura de flori, a tricotat cele mai excelente buchete cu o pensulă, în care un simț proaspăt al naturii era intim combinat cu un sentiment decorativ al culorii Jacob Vanloo ( - ) a acționat ca un reprezentant al formelor șlefuite ale italianismului în marea pictură din Amsterdam, care a realizat această „direcție” chiar și la Paris, unde s-a mutat în î Hr ), care a devenit ulterior pictorul de curte al Electorul Johann Wilhelm la Düsseldorf Peisagişti şi pictori de flori din această direcţie, demni de menţionare, sunt Justus van Huizum ( - ) şi fiul său Jan van Huizum ( - ) Ultima victorie a direcției academice la Amsterdam a fost câștigată de Gerard de Leresse, care s-a mutat în , la doi ani după moartea lui Rembrandt, la Amsterdam și a căzut într-un bogat cerc de activitate aici Orez „Doamna care se spală pe mâini” Pictură de Gerard Terborch Jr în Galeria Regală Dresda În orașele de la nord de Amsterdam, Alkmaar, Kampen, Zwolle și Deventer, au existat și artiști pricepuți, cu mare respect la Gaarlem sau Amsterdam Pe de altă parte, Hendrik van Averkamp, un pionier al micii sale arte, s-a stabilit la Kampen Dintre maeștrii care s-au născut și s-au stabilit aici, contează doar terborhii din Zwolle, cărora le-au fost dedicate studiile lui Bode, Bredius, Moes și Michel Cel mai faimos dintre ei Gerard Terborch cel Tânăr ( - ), după lungi călătorii, până în Spania, stabilit la Deventer, este considerat de unii oameni de știință cel mai mare maestru olandez după Rembrandt În Zwoll, a studiat cu tatăl său, care era atașat de conducerea lui Lastman; la Haarlem a fost elev al lui Pieter de Molienne Frans Hals, Rembrandt și Velasquez l-au influențat indirect În cele mai bune perioade ale sale, a pictat în mare parte portrete rafinate, mici și a transmis simplu și nobil scene de gen din viața celor mai înalte cercuri sociale Fără exagerare, a transmis farmecul pitoresc al rochiilor albe din satin cu adevărat și l-a descoperit înaintea altora Genurilor sale, cu un număr mic de figuri plasate în calm, uneori în gustul nuvelelor moderne, relații între ele, în interiorul unor încăperi încântător iluminate, a știut să dea cea mai nobilă impresie picturală Cu litera lui nu lustruită, dar nu largă, el știe să ascundă, ca și Velazquez, toate eforturile tehnologiei, astfel încât cineva să creadă că au fost „scrise printr-un simplu efort de voință” Culorile naturale fuzionate subtil dau cea mai nobilă impresie în tonul său general de gri „Consultația doctorilor” din Muzeul din Berlin, care are zece tablouri ale lui, amintește încă de Frans Hals Poza Congresului de pace de la Munster, agățată în National Gallery din Londra, cu figuri mici, arată deja o etapă de tranziție Influența lui Rembrandt este relevată doar de unele picturi din anii cincizeci, precum „Depeche” la Haga, „Concert” la Luvru și, în final, „Două cupluri”, un tablou din la Schwerin, transformându-se într-un ton galben roșcat Cea mai înaltă manifestare a direcției sale originale o arată picturile pictate în ton gri argintiu din anii șaizeci de la „Lecția de muzică” din Luvru ( ) până la un grup mare de regenți ( ) ai camerei sovietice din Deventer Lor li se alătură picturile cunoscute sub numele de „Admonitionare paternă” în Amsterdam și Berlin și „Doamna care se spală pe mâini” în Dresda Îl lăsăm pe cel mai bun student al său, Kaspar Netsher, la Haga Prin influența lui a trecut o întreagă galaxie de reprezentanți ai „genului superior” Pictura din Leiden și Haga Centrele culturale secundare, dar destul de influente ale Olandei au fost Leiden și Haga Primul profesor al lui Rembrandt, Jacob van Swanenburg, a lucrat la Leiden; Jan Steen a fost un artist major și independent din Leiden Haga, unde se afla reședința Casei Orange (care în cele din urmă a ajuns la putere în Olanda), a fost un loc atractiv pentru artiștii din diferite orașe olandeze, ceea ce a făcut din ea un centru notabil al picturii Leiden, un oraș iluminat al oamenilor de știință, care a condus dezvoltarea picturii olandeze în secolul al XVI-lea, a fost și locul de naștere al celor mai mari pictori olandezi în secolul al XVII-lea Asemenea lui Rembrandt, artiștii Lievens, van Goyen, Metsu, Willem van de Velde și-au părăsit patria liniștită pentru a-și căuta avere într-o țară străină, dintre pictorii care au rămas în Leiden, doar câțiva pictori au câștigat o influență largă Jacob van Swanenburg (circa - ), reprezentantul Leiden al tendinței care s-a dezvoltat sub influența lui Elsheimer, este menționat de toată lumea doar ca primul profesor al lui Rembrandt Reprezentanții marii portrete din Leiden, cu capul lor Joris van Schooten ( ), autorul a opt grupe de trăgători din muzeul de acolo, nu și-au atins faima mondială, precum pictorii de peisaj din Leiden, pictori de animale și natură moartă, cu cu excepția lui van Goyen, pe care îl vom întâlni la Haga Numai școala de gen care s-a dezvoltat în Leiden, care s-a alăturat perioadei timpurii a lui Rembrandt, a avut o semnificație independentă Principalul elev al lui Rembrandt în orașul său natal a fost Guérard Dou ( - ), șeful picturii de gen mic, despre care Martin a scris o carte bună Cu o pensulă rafinată, dar nu ascuțită și lustruită, a pictat episoade din viața domestică a concetățenilor săi Luptele și tavernele țărănești erau la fel de departe de el ca și viața nobililor în mătase și catifea Adesea, dă picturilor sale un ton plin de suflet, uneori plin de umor și are un gust pentru un mod special de a-și stiliza figurile, așezându-le lângă o fereastră deschisă, inventată, prin care este vizibilă o cameră plină de clarobscur subtil Uneori chiar decorează pervazurile ferestrelor afară cu piatră reliefuri în stil antic A început cu mici portrete, de exemplu, ale mamei lui Rembrandt din Dresda Au fost urmați de Magdalena pocăită și de pustnici S-a înfățișat de nenumărate ori, adesea în fața unei ferestre arcuite, scriind, desenând, fumând sau meditând Îi observă pe bătrâni și tineri la scris, la citit, la fire, la ascuțirea penelor Un stomatolog, un profesor de școală, un violonist, un negustor de hering, un astronom, un medic, un bucătar, o fată care ronțăie struguri sau udă flori sunt subiectele lui preferate; Scenele nocturne includ „Școala de seară” din Amsterdam, „Examenul medical” din Dresda Cele mai bune lucrări ale sale sunt „Woman in Dropsy” de la Luvru și „Street Doctor” din Munchen Se repetă adesea Este cel mai abundent reprezentat în Dresda și München, urmat de Paris și Sankt Petersburg; Amsterdam deține și opt tablouri ale lui El va aparține întotdeauna maeștrilor preferați ai tuturor oamenilor Tradiția contestată conform căreia Gabriel Metsu (circa - ), cel mai rafinat pictor de gen din Leiden, a fost student al lui Dow, ni se pare încă plauzibilă, deși picturile sale tinere, cu conținut variat, seamănă adesea mai mult cu pictorii „profani” din Hals scoala decat Dou S-a trezit abia în anii cincizeci la Amsterdam, nu fără influența modului liber progresiv al lui Rembrandt În cele mai bune tablouri din ultimii zece ani din scurta sa viață, el a pictat episoade din viața binevoitoare a coastei Amsterdamului, aducând mai multă unitate interioară în forme și culori și mai multă fluiditate în execuție, în comparație cu picturile lui Dow „Mic dejun” la Dresda, Karlsruhe, Amsterdam, scene de piață cu vânzare de vânat și păsări la Dresda, Kassel, Luvru, scene muzicale la Londra, Haga, Luvru, Kassel, scene de dragoste la Karlsruhe, Luvru și Arenberg Galeria arată maeștrilor la maxim puterea lui Orez „Micul dejun al îndrăgostiților” Pictură de Gabriel Metsu în Galeria Regală Dresda Bazat pe o fotografie a lui F Hanfstaengl din Munchen Strălucirea mai închisă a culorilor care l-a fascinat la început la Amsterdam, a înlocuit-o curând cu o culoare gri mai rece Elevul neîndoielnic al lui Dow a fost Frans van Mieris cel Bătrân ( - ), care a scris subiecte mai complexe și mai variate decât profesorul său, dar cu cea mai atentă și detaliată execuție, nu a pierdut din vedere impresia de ansamblu Uneori, de exemplu, în Căldarea de la Dresda, a trecut la activitățile claselor inferioare ale populației, dar mai des a scris viața elegantă a zece mii de oameni de sus Și are doamne în rochii zgomotoase din satin jucând rolul principal Portretele mici în stilul genului ocupă locul său principal A devenit mai șlefuit și „academic” atunci când a abordat subiecte mitologice sau alegorice Există picturi ale sale la München, la Dresda, este bine reprezentat în alte colecții cunoscute și chiar tablouri la Uffizi fiul său și elevul Willen van Mieris ( - ) a început în spiritul genului tatălui său, dar curând a început să prefere, odată cu gusturile schimbătoare ale vremii, subiectele poetice, mitologice și alegorice pictate sub formă de tablouri mici elegant, lin și fără suflet Dintre restul elevilor lui Dow care au dat amprenta școlii din Leiden, doar cel mai proaspăt și natural, Pieter van Slingeland ( - ), mai poate fi menționat aici În afara școlii, Dow și-a căutat și și-a găsit propriul drum Jan Steen (circa - ) Smith a scris despre el, apoi Westreene, iar ultima schiță generală a activităților sale a fost oferită de Hofstede de Groot Neuniform în interpretarea artistică, el încă aparține, cu cele mai bune picturi cu figuri mici, maeștrilor remarcabili ai istoriei picturii olandeze De asemenea, a înfățișat tot ceea ce este descris: istoria Vechiului și Noului Testament, fabule mitologice și episoade din istoria romană, zicători și imagini de gen ale vieții domestice de toate clasele: divertisment muzical, scene de crâșmă, botezuri, nunți, adunări de familie vesele și țărănești sărbători Nici un olandez, cu excepția lui Rembrandt și Wuwermann, nu vorbește atât de clar, atât de umor, chiar sarcastic, ca el Grupuri umoristice separate sunt țesute chiar și în picturile sale biblice, în cea mai mare parte transformate în scene populare brute Genul său se transformă adesea în satiră de râs sau flagel În toate aceste lucruri el este singurul maestru Cu toate acestea, în cele mai bune tablouri ale sale, este un mare pictor, care rezolvă într-un mod ciudat și plin de duh, deși cu o anumită greutate a tonului, problemele nuanțelor subtile și distribuției culorilor în pictura magică În Amsterdam, care are nouăsprezece tablouri ale lui, celebrul „Sărbătoare, Sf Nicholas”, „Ziua Prințesei”, „Doamna bolnavă” și „După o băutură”, în Germania „Semnarea contractului de căsătorie” la Braunschweig, „Seara Epifaniei” la Kassel, „Ceartă pentru joc” la Berlin, „Hagar” din Dresda, „Lupta țărănească” din München, în Anglia, în principal șase tablouri ale Palatului Buckingham În Anglia, Hogarth a revenit în direcția sa în secolul următor Haga, un frumos oraș forestier situat lângă mare, sediul statholderilor Casei Orange, a tratat arta și operele de artă mai mult atragând decât distribuind Pentru una dintre puținele sarcini decorative majore care au căzut în sarcina artei olandeze, pe lângă Jordaens flamand și van Tulden, au fost invitați maeștri din Utrecht și Haarlem, precum Gonthorst, Sutman și alții Numai portretul de la Haga a avut un maestru major de importanță independentă, Jan van Ravesteyn (circa - ) Grupuri mari de trăgători și regenți ai pensulei sale se află în muzeul orașului din orașul său natal Alături de Frans Hals, este unul dintre pionierii marii portrete naționale olandeze Grupurile sale din și executate aproape la fel de vioi și extravagant ca cele ale lui Frans Hals, deși mai grosolane ca compoziție și mai grele ca ton Mai târziu a devenit, după cum arată portretele sale din și , mai calm, echilibrat și rece Maestrul de la Haga al picturii istorice, influențat de Elsheimer Moses van Uytenbreck (circa - ), cel mai bine reprezentat în Braunschweig și Kassel, poate deveni alături de Lastman și Moyart, și în persoana lui Adrien van de Venne din Delft ( - ), ale cărui picturi se găsesc la Berlin, Kassel și Paris și, cel mai bine, la Amsterdam, Haga avea un maestru de tranziție îndrăzneț care a dotat peisajele de iarnă și de vară cu viață umană abundentă și naturală, în felul lui Esaias van de Velde Mai departe, pictorul peisagist din Leiden Jan van Goyen ( - ), pe care l-am pomenit de mai multe ori în treacăt, s-a transformat într-un pictor de la Haga Van Goyen este legătura de legătură dintre Esaias van de Velde și Salomon Ruisdael, dar în perioada sa târzie de maturitate el merge mai departe decât oricare dintre pictorii de peisaj din secolul al XVII-lea, absorbind toate tonurile locale într-o ceață deschisă, cenușiu-maro În acest fel, sau mai degrabă în felul acesta, a pictat un număr semnificativ de peisaje olandeze frumoase cu râuri, canale, în care cerul olandez se reflectă cu originalitate artistică cu atmosfera sa ceață translucidă cu lumina caldă a soarelui Maniera încrezătoare și coerentă a lui Esaias van de Velde amintește de picturile sale timpurii din la Berlin și în Bremen În perioada de mijloc, din care a rămas peisajul dunelor din din Gotha și „Fântâna” din din Dresda, rezolvă culorile locale deja într-un ton galben-gri, dar încă nu le umple de lumină, pe care el recurge la mai târziu, înfățișează copaci încă contururi rotunjite condiționate cu frunziș presărat uniform Abia în s-a regăsit Contururile solului și ale copacilor devin acum libere și naturale, scrierea este ușoară și ondulată, ceața tonală este ușoară și aerisită Fără a-i enumera pe toți, vom numi doar frumoasele și limpezitele peisaje fluviale Dresda „Vara” și „Iarna” ( ) și patru picturi Luvru din - , o lucrare magistrală de acest gen Renumitul pictor de gen Kaspar Netscher din Heidelberg ( - ) a prins rădăcini și la Haga A studiat sub Terborch în Deventer, fără să ajungă la punctele sale mai fine Cu predilecția pentru înalta societate, pentru rochii ușoare de mătase, pentru mici portrete în stil de gen, pentru scene muzicale și episoade domestice, cu scris elegant și colorat cald, în general, este cel mai apropiat de bătrânul Mieris; în scene de cioban și alte asemenea subiecte, el devine mai lustruit și mai rece, în portrete mai pompoase și părtinitoare decât Mieris La Dresda este reprezentat de , la Amsterdam de tablouri Atât acolo cât și aici se poate urmări bine dezvoltarea lui Nu putem avea de-a face cu adepții tuturor acestor maeștri Haga încă mai avea artiștii săi de semnificație doar în tărâmul naturii moarte Cel mai bun pictor din această zonă a fost Abraham van Beijeren ( - ), clasat printre maeștrii de seamă ai acestei specialități, în principal pentru rândurile sale de pește și mesele de mic dejun, cu obiecte în mărime naturală la Amsterdam, Berlin, Dresda, pictate pe scară largă și lin, cu vopsele rare ca rezistență Picturi din alte orașe olandeze Alte orașe din Olanda, inclusiv Delft, Rotterdam și Dordrecht, au fost, de asemenea, centre notabile pentru dezvoltarea picturii olandeze Picturile de gen cu subiecte militare și domestice, precum și peisaje au fost cea mai populară direcție O viață artistică extrem de proaspătă și rafinată, deși nu complet independentă, s-a desfășurat în secolul al XVII-lea la Delft În pictura portretelor, membrii celor două familii căsătorite între ele Mirevelt și Delph dau tonul aici Cel mai bun meșter a fost Michiel Jansz van Mierevelt ( - ), deosebit de important ca precursor al lui Ravestein la Haga și Frans Hals la Haarlem Cu un picior se sprijină încă pe arta secolului al XVI-lea, dar se străduiește, așa cum a arătat deja „Festivalul arcașilor” din în Primăria Delft, să obțină libertatea secolului al XVII-lea cu propriile sale forțe viguroase Din marea școală de portrete pe care a fondat-o la Delft, conform lui Sandrart, se pare că au ieșit peste de tablouri, care s-au răspândit în întreaga lume Cel mai bine este să-l studiezi la Amsterdam Rijksmuseum, unde se păstrează de tablouri ale lui, majoritatea semnate Cel mai bun elev al său a fost Jacob Delph ( - ) Pe tărâmul acelei picturi narative care s-a dezvoltat sub influența lui Elsheimer, Delft a avut un maestru puternic în persoana lui Leonhard Bramer ( - ), care ajunge uneori la astfel de efecte rembrandtiene încât la prima vedere nu-l poate lua ca un grosier predecesor, dar pentru un credincios servil un urmaș timpuriu al marelui leiden Așa sunt picturile „Bajocorirea lui Hristos” ( ) din Dresda și „Iisus în închisoare” din Braunschweig În pictura de arhitectură, Delft a posedat, în persoana lui Hendrik Vliet (c - ) și Gerrit Gukgeest (c Delorme sunt cei mai buni maeștri ai picturii bisericești olandeze prin rafinamentul culorilor lor și execuția blândă a interiorului modest al templele calviniste văruite în alb, care dădeau cel mai mare farmec pitoresc În domeniul genurilor laice și ale soldaților, Anton Palamedes ( - ) și fratele său Palamedes Palamedes ( - ) au fost buni maeștri ai adepților lui Dirk Khalsa Școala din Delft a căpătat o strălucire deosebită datorită a trei pictori de gen mondial care au rivali doar în Maes și Terborch Subiectele picturilor acestor artiști sunt extrem de simple, dar au o viață artistică deosebit de rafinată, a unei bucăți de natură luată, datorită relației bine observate dintre lumină și umbră Arta acestor maeștri este o pictură pură, calmă a existentei și contemplate Farmecul său constă în claritatea calmă a desenului, moliciunea proaspătă a scrisului atent și în clarobscurul cel mai blând, subtil simțit, cu efectele sale colorate Unul dintre acești maeștri, Karel Fabricius, nu era originar din Delft, a studiat la Amsterdam cu Rembrandt, apoi s-a mutat la Delft, unde a murit în într-o explozie de praf de pușcă Elevul său Jan Wermeer van Delft a rămas loial orașului său natal Pieter de Gooch, un Rotterdamer care a murit la Amsterdam și a trăit în Delft abia în - , s-a alăturat aici cu Fabricius și Vermeer și a pictat acele picturi pe care se bazează faima sa mondială Despre acești maeștri îi datorăm informații, pe lângă Bode și Bredius, în special lui Hofstede de Groot Dintre puținele picturi supraviețuitoare ale lui Karel Fabricius (circa - ), portretele din Amsterdam și Rotterdam arată că el a fost un elev al lui Rembrandt; în cele mai bune imagini, ce sunt „Landsknecht în cască” din Schwerin, așezat pe o bancă în fața unui perete ușor și aplecându-se pentru a-și curăța pistolul, „Goldfinch” vital din Haga, cocoțat în vârful cușca lui în fața unui perete de lumină și „Tobias și soția lui” din Innsbruck, stând entuziasmați în fața casei lor - schimbă problema clarobscurului a lui Rembrandt: figuri mai întunecate ies în evidență pe un perete deschis pe care le cade umbra, care de fapt este noul farmec inerent acestor tablouri Aproximativ de picturi de Jan Vermeer van Delft ( - ) au supraviețuit Atât vederile sale urbane, de neîntrecut în puterea luminii culorilor, în moliciune și transmisie largă, „Vederea Delft” din Haga, și priveliștea străzii din Delft, plină de o dispoziție profundă și integrală, în Șase colecții din Amsterdam, sunt un adevărat miracol al transmiterii simple și totuși prin și prin intermediul artei Majoritatea celorlalte picturi ale sale sunt simple episoade domestice, adesea cu unul, uneori cu două, rareori cu mai multe figuri, puternic luminate, pe fundalul unor pereți deschisi cu culori locale rafinate, în care galbenul delicat se află lângă albastru deschis Este pictată o scenă în mărime naturală, cu doar patru figuri, riscantă ca intriga, dar incomparabilă în meritele ei artistice, scena gălăgioasă a galeriei Dresda, pe care, în loc de albastru, cinabru roșu aprins este așezat lângă galben Felul lui Jan Vermeer de a îmbina culorile locale înflorite cu clarobscurul inferior este de neegalat Orez „Vedere din Delft” Pictură de Jan Vermeer în Muzeul de la Haga După fotografie F Bruckmann la München Două capete grațioase de fete din colecțiile Steengracht din Haga și Duce von Arenberg din Bruxelles sunt, de asemenea, scrise la dimensiune completă Restul picturilor sunt în cea mai mare parte figuri generaționale sau scene cu figuri solide, dar reduse, împinse înapoi în adâncuri Cele mai bune dintre ele sunt „Glass of Wine” la Braunschweig, „Writing a Letter” din colecția Beitsch din Londra, „Reading a Letter” la Dresda și Amsterdam, „String of Pearls” la Berlin, „Lace Maker” la Luvru , „Musical Trio” la Mrs Gardner’s din Boston, „The Servant Who Spilled Milk” în colecția Sixs din Amsterdam și „The Painter Drawing the Model” în Galeria Chernin din Viena Mângâiat de succes, și totuși un simplu maestru, a avut, la două sute de ani de la moartea sa, aceeași influență ca și Velasquez Când evaluăm Pieter de Hooch (Hoch) ( , a murit mai târziu de ), trebuie să distingem între picturile ulterioare indecise, tentative, timpurii și pompoase ale acestui maestru Picturile mature din Delft au conținut la fel de simple ca și ale lui Vermeer Ele reprezintă în cea mai mare parte viața domestică din Delft Figurile de lungime întreagă de pe ele sunt împinse mai adânc din prim-plan, iar interiorul este complicat de un decalaj din camera din față la spatele puternic luminat În loc de galben și albastru, el pune culori locale roșu aprins, combinându-le cu negru, alb și galben Cele mai apropiate de Vermeer sunt lucrările magistrale ale lui de Gooch precum „Grădina” din colecția academică vieneză și „Camera” din Galeria Arenberg din Bruxelles Mai mult amintește de Maes, depășindu-l prin subtilitatea dispoziției tonale, picturi precum „Mama și copilul” din Berlin și în Colecția Oppenheim din Köln Amsterdam Rijksmuseum deține cinci lucrări magistrale ale operei sale, Galeria Națională din Londra are trei, iar Luvru are două Târzie și slabe, de exemplu, cele trei tablouri ale lui Petersburg De remarcat sunt, de asemenea, „Mistress” din colecția Sixx din Amsterdam, „The Baker’s Apprentice” din colecția Wallace și „The Card Game” din Palatul Buckingham din Londra Cele mai bune lucrări ale sale sunt printre cele mai apreciate picturi de gen din lume Orez „Camera de la subsol” Pictură de Pieter de Hooch la Rijksmuseum din Amsterdam Bazat pe o fotografie de F Bruckmann din Munchen Orașele de pe râul Meuse, Rotterdam și Dordrecht au luat parte și ele la dezvoltarea picturii olandeze din secolul al XVII-lea, dar puțini dintre maeștrii lor se remarcă ca pionieri Dintre pictorii din Dordrecht, pe care Vet i-a comparat în studiul său, unii dintre cei mai capabili, Bol, Googstraten, Maes și de Gelder, ne sunt deja familiari, ca elevii lui Rembrandt Dintre aceștia, doar Googstraten a rămas în Dordrecht Studentul său Gottfried Schalken ( - ), care și-a alăturat de bunăvoie imaginile sale chiar lustruite la scenele de noapte ale Dow-ului cu lampa și lumânările lor, s-a stabilit la Haga În Dordrecht, în principal, Kuips, făcut celebru de Michel, au înflorit Jakob Gerrits Cuyp ( - ), un student al lui Abraham Blomart din Utrecht, a fost un pictor capabil, cu aspect sănătos, cu o pensulă încrezătoare și proaspătă Elevul său, fratele său vitreg, Benjamin Gerrits Cuyp ( - ) a căzut sub influența lui Rembrandt în alegerea temei și a modului de interpretare și a reelaborat-o slab Marele Cuyp, unul dintre cei mai mari pictori ai Olandei, a fost fiul lui Iacob, Albert Cuyp ( - ), care la început și-a pictat peisajele galben-cenusii într-un ton mai cald decât al lui Van Goyen Acestea sunt cele trei mici peisaje berlineze; lor li s-au alăturat curând portrete excelente, precum cel de la Londra în Ocazional, a pictat și episoade biblice în aer liber, dar treptat, apropiindu-se de subiecte de Adrien van de Velde, s-a transformat în cel mai bun pictor al naturii vii, în principal păscând vite printre maiestuos, a inundat lumina aurie a peisajului, iar lângă pășunile sale stau peisaje fluviale și de iarnă Cu calm magistral, măreție și lățime, oamenii și animalele, mereu inundate de lumină, sunt introduse în ei în prim-plan Prin comparație, Van de Velde pare meschin, Potter sec El știe întotdeauna să reproducă pitoresc și artistic simplu și natural Cele mai bune picturi ale sale de pe continentul european se află la Sankt Petersburg, Budapesta și Montpellier, cele mai multe dintre ele și, în plus, cele mai bune, în colecțiile publice și private ale Angliei, de tablouri la National Gallery, la Dulwich College, în colecția Wallace, în Palatul Buckingham și în Galeria Bridgewater din Londra umbră toate lucrările pensulei sale din principalele colecții ale continentului În fața măreției sale puternice, toți imitatorii, în care nu a lipsit, cedează Rotterdam, ai cărui pictori l-au urmat pe Gawerkorn van Rijsevik, l-a avut în persoana lui Simon de Vlieger pe unul dintre fondatorii portului național olandez și în persoana lui Pieter de Hooch - unul dintre cei mai mari pictori de gen din lume, dar el nu a avut-o ține-i în spatele lui Pe lângă câțiva pictori de gen național capabili de rangul doi, el a avut, în tranziția către secolul al XVIII-lea, un maestru de primă clasă al picturii academice șlefuite și rafinate în persoana lui Adrien van der Werf ( - ), un pictor, adesea insultat, de asemenea adesea lăudat, dar și cel mai copiat dintre toate Van der Werf a fost un elev al lui Eglon van der Neer, mai târziu a primit nobilimea ca pictor de curte al electorului Johann Wilhelm al Palatinatului la Düsseldorf, dar a murit la Rotterdam În picturi relativ mici, în spiritul picturii de gen olandez, el a înfățișat scene biblice și mitice, arcadiene, idilice și domestice, grupuri de portrete și Madone cu un desen extrem de atent, zvelt, literă curată, chiar lustruită, transmisă extern, dar în esență percepută la rece în forme și culori, clarobscur de picturi ale operei sale sunt la München, la Dresda, la Sankt Petersburg, la Amsterdam și la Luvru El a fost cel care a mers să întâlnească gustul epocii, obosit de realism, puterea și amploarea acestuia Prin urmare, arta sa semnifică sfârșitul marii picturi naționale olandeze din secolul al XVII-lea Ceea ce a creat ea pentru vremea ei este pe deplin apreciat și acceptat de posteritate, mai vigilentă decât generațiile viitoare, în virtutea legilor istoriei dezvoltării, mereu însetate de schimbare Ea aparține celor mai solide valori forjate de istoria artei Arta germană a secolului al XVII-lea Observații preliminare Arhitectura germană a secolului al XVII-lea Renașterea germană De la începutul secolului și până la sfârșitul Războiului de de ani, arhitectura orașelor germane a fost dominată de stilul renascentist german, cu elemente gotice frecvente și puternică influență italiană Cei mai proeminenți arhitecți germani ai acestei epoci sunt Paul Franke, Heinrich Schickhardt și Elias Goll Printre ororile Războiului de de ani a căzut viața economică, spirituală și artistică a Imperiului German Schimbarea rutelor comerciale, care acum, după marile descoperiri de pe cealaltă parte a oceanului, au ocolit fostele lor puncte nodale, orașele germane superioare, bogate în artă, și îndreptate către orașele de coastă din nord-vestul Europei, a contribuit la dezvoltarea economică și sărăcirea artistică a statelor germane La mijlocul secolului al XVII-lea, Germania în toate zonele de cultură superioară era asemănată cu un deșert, în nisipurile căruia își croiau drum doar izvoare singulare, hrănite de departe Cei câțiva artiști pricepuți pe care Germania i-a produs în acest moment s-au transformat în străini pe țări străine, unde câștigurile lor le-au atras Dar chiar înainte de sfârșitul Războiului de de ani, mulțimi de străini au fost chemați în Germania de prinți spirituali și seculari, care au luat doar parțial interesele artei la inimă; în sudul catolic au fost în principal italieni, în nordul protestant olandezi, iar în cele din urmă atât aici, cât și colo, mai ales francezii Cu ajutorul acestor maeștri străini, artiștii lor s-au ridicat din nou la putere creatoare și rezultate independente abia la trecerea în secolul al XVIII-lea Dacă arta germană din primele decenii ale secolului al XVII-lea încă aparține Renașterii germane, strângându-se de lăstarii ei, atunci istoria artei germane de la sfârșitul secolului al XVII-lea nu poate fi separată de istoria ei din secolul al XVIII-lea, întrucât ambele formează un întreg istoric A urmări succesele artistice ale patriei noastre de-a lungul întregului secol al XVII-lea nu este atât de încurajator, pe atât de instructiv, deși nu vor lipsi nici vechile reminiscențe reconfortante, nici speranțe pentru viitor În toate domeniile arhitecturii bisericești și laice, la începutul secolului al XVII-lea, au apărut doar câteva clădiri, reprezentând strălucitele succese ale „Renașterii germane” În ele, experiențele încă gotice sunt amestecate constant cu motive individuale ale Renașterii italiene, chiar barocului italian, reelaborate independent în gustul nordic Scrollwork nordic și fierărie încă ocupă un loc semnificativ în decorarea clădirii, dacă nu sunt depășite de simțul italian al formei În al doilea deceniu, aceste forme de podoabe, bazate pe forme de volute sub formă de auricul, folosite în diferite poziții, încep să se transforme în formațiuni cărnoase, parcă musculare, oarecum informe, numite „cartilaj” Ele sunt văzute cel mai clar în cartea de mostre a lui Rutger Kassman ( ) La demnitatea estetică a acestor „cartilaje”, care au pus stăpânire pe ramele și pe marginile înguste ale pereților și au transformat formele înclinate în excrescențe în stilul grotescului, posteritatea a reacționat, poate, prea negativ Cu toate acestea, ele au dominat ca formă germană de bijuterii timp de aproximativ o generație, pentru a dispărea din nou după Războiul de de ani Orez Ornament cartilaginos din Cartea de modele a lui Rutger Kassman Lucrările a trei arhitecți germani iscusiți, care s-au aflat la apogeul puterii lor creatoare în jurul anului , cel mai bine ne introduc în Renașterea târzie germană Cel mai vechi dintre ei, Paul Franke (circa - ), arhitectul talentat al ducelui Heinrich Julius de Brunswick-Wolfenbüttel, aparține încă în esență secolului al XVI-lea; chiar și în acest secol, s-a ridicat clădirea sa universitară (Juleum) din Helmstedt ( - ), o clădire înaltă, decorată la ambele etaje principale doar pe portaluri și ferestre, al cărui fronton de acoperiș cu trei etaje este cu atât mai bogat decorat cu pilaştri, nişe şi statui pe laturile înguste şi lungi A doua clădire principală este Biserica Mariei din Wolfenbüttel (din ), construită în secolul al XVII-lea și este încă, în esență, o biserică sală gotică cu trei coridoare, unele dintre ale cărei forme sunt împrumutate din Renaștere și Baroc Cât de ciudate sunt capitelurile stâlpilor octogonali! Cât de liber și de lux este ajurat de la ferestre! Cât de tensionate sunt „cartilajele” ramelor laturilor longitudinale ale frontonului, finalizate, însă, după moartea maestrului Orez Paul Franke Biserica Mariei din Wolfenbüttel Al doilea arhitect celebru al acestei epoci, Heinrich Schickhardt ( - ), arhitectul ducelui Friedrich de Württemberg, cu care a vizitat în - Italia, în jurnalele și proiectele sale stocate în biblioteca din Stuttgart, este mai vitală decât în clădirile supraviețuitoare; dar știm că el, un elev al lui Georg Behr, a construit multe clădiri utile și artistice, biserici, castele și case simple în pământul șvab La întoarcerea sa din Italia, s-a dezvoltat până la independența artistică Din păcate, lucrarea sa principală - „Clădirea nouă” („Neue Bau”; - ) a castelului Stuttgart – a supraviețuit doar în imagini Etajul înalt al subsolului acestei clădiri mai avea trei etaje sub un acoperiș abrupt Doar patru turnuri de colț și risalitul mijlociu cu fronton înalt au fost decorate cu pilaștri Dar toate ferestrele și ușile sunt încununate cu frontoane plate cu volute În general, produce aproape aceeași impresie ca o casă modernă de oraș cu apartamente Cealaltă lucrare principală a lui Schickhardt a fost așezarea „Orașului Prieteniei” („Freudenstadt”) la înălțimea Pădurii Negre, destinat unui adăpost pentru fugiții protestanți din Austria Casele pieței mari ( ), cu fronton, orientate spre stradă, se sprijină pe colonade dorice Patru clădiri de colț tăiate în unghi drept - primăria, Gostiny Dvor, spitalul și biserica - se sprijină pe arcade cu coloane ionice Opus laturii înguste a ambelor aripi ale acestei biserici deosebite se află o clopotniță cu o cupolă ridicată și un felinar îngust Pe arcadele vizibile din exterior, empora se odihnește în interior; bolta din plasă și decorațiunile ajurate ale balustradelor mai dau impresia de gotic Orez Elias Goll Zeughaus din Augsburg Doar al treilea dintre acești arhitecți, Elias Goll din Augsburg ( - ), a abandonat complet limbajul gotic al formei Autobiografia sa, publicată de Christian Meyer, a avut grijă de faima lui în posteritate Arta sa a fost iluminată critic de Julius Baum Gaulle s-a întors din Italia la Augsburg în , un an mai târziu decât Schickhardt, și a construit aici în stilul auster al Renașterii târzii semi-baroc italiene, fără a abandona starea sa de bază germanică Cu arta de a dezmembra și reînvia masele generale, el și-a întrecut pe toți contemporanii săi germani Clădirile lui Goll au dat Augsburgului o nouă amprentă pe care încă o păstrează „Beckenhaus”-ul său ( ) poartă, ca o clădire de colț, peste fațade clasice cu pilaștri, atât pe laturile înguste, cât și pe cele lungi, frontoane înalte germanice Magazinul magnific ( - ) se ridică la arcul plat al frontonului său de încoronare rupt în cinci etaje bogat disecate O impresie puternică o face cel doric, columnar, cu decor rustic, portal Fantastice sunt cadrele de fronton în stil baroc care leagă ferestrele rotunde de la primul etaj cu ferestre pătrate amplasate sub ele În plus, măcelăria (Fleischhaus; ), o clădire puternică tipică stilului Gaulle, care respinge orice împrumut din mostrele altora, pare masivă și solidă Curtea gostiny alungită de la piața de vin ( ) refuză chiar și orice fronton lateral și, disecat doar de ferestre ca lucarne, este concentrată, integrală și completă în sine Dar Elias Goll și-a desfășurat toată puterea în primărie ( - ) Proiectul finalizat are avantajul față de colonadele anterioare, abundente ale Italiei superioare, că este o adevărată operă a Renașterii târzii germanizate Cu o lățime de paisprezece ferestre, are șapte rânduri de ferestre unul deasupra celuilalt în risalitul mijlociu, încununat cu un fronton triunghiular semimâner Pilastrele împodobesc doar ambele turnuri octogonale de pe ambele părți ale acestei suprastructuri de frontoane În afară de aceasta din urmă, clădirea masivă este împărțită în proporții puternice în trei părți, atât pe direcții verticale, cât și pe orizontale Arhitectura italiană a Germaniei În prima jumătate a secolului al XVII-lea, structurile arhitecturale italiene erau larg răspândite în orașele germane, construite în principal de italieni în vizită Acestea sunt, în primul rând, numeroase biserici iezuite; precum și unele clădiri laice, inclusiv case burghere Dacă facem o privire de ansamblu asupra restului clădirilor bisericii și castelului care au apărut în Germania înainte de Războiul de de ani, atunci peste tot vom fi loviți de o împărțire ascuțită între încă semi-gotic, care a apărut din Renașterea germană, și clădiri mai mult sau mai puțin pur italiene, care au fost ridicate în cea mai mare parte de italieni Biserica Maria din Wolfenbüttel este legată de Biserica Iezuită din Köln ( - ), deloc reconstruită, așa cum se crede, dintr-o biserică gotică Formele de bază gotice sunt din nou decorate cu motive baroc individuale, aparținând primelor manifestări ale „stilului cartilajului” menționat mai sus (Knorpelstil) Interiorul bisericii pelerinilor din Dettelbach am Main ( - ) dă încă, în ciuda pilaștrilor săi dorici, o impresie gotică Dar partea frontală, cu contururile sale înfășurate și rupte în mod repetat ale frontonului, aparține celor mai luxoase fenomene ale Renașterii târzii germane În schimb, splendida, subtilă, plină de viață biserica orașului în stil baroc timpuriu din Bückeburg a fost probabil construită de olandezul Adrien de Vries În fruntea clădirilor pur italiene din Germania în stilul baroc timpuriu se află Catedrala din Salzburg ( - ), al cărei design a fost întocmit de celebrul Scamozzi și executat într-o formă ușor modificată de elevul său Santino Solari Ramurile rotunjite ale crucii se învecinează cu cele trei laturi ale crucii din mijloc Al patrulea se deschide într-un decorat corpul longitudinal cu pilaștri corinteni, ale cărui elegante capele laterale se armonizează cu succes cu puternica sa boltă în canal Fațada este dotată cu două turnuri în stilul dezvoltat de bisericile iezuite din nord Bisericile iezuite sunt încă proporționale și pure sub unele forme: din Innsbruck ( ) și Neuburg de pe Dunăre ( - ), biserica universitară din Viena ( - ) și biserica Sf Andrei la Düsseldorf (terminat în ) Din moment ce iezuiții au introdus acest stil în Germania, este de înțeles că se numește „iezuit”, deși un astfel de stil, de fapt, nu există Iezuiții au urmat doar direcția artei timpului lor Dezvoltarea planurilor de bază ale castelelor germane și clădirilor rezidențiale din această epocă a fost descrisă de Schmerber În fruntea castelelor renascentiste din nordul Germaniei, în secolul al XVII-lea, se află magnificul castel Aschaffenburg ( - ), de inspirație franceză, descris de Schulze-Kolbitz, o operă puternică a maestrului Georg Riedinger din Strasbourg Patru aripi cu turnuri de colț în formă de cupolă mărginesc curtea, la colțurile cărora se înalță, în plus, pridvoruri turn de modă veche Cele mai bogat decorate în formele Renașterii, trecând la baroc, portaluri și frontoane Un originar din Strasbourg a fost și Johann Schoch, constructorul somptuoasei clădiri Friedrich ( - ) din Castelul Heidelberg, a cărei fațadă este disecată, dacă nu mai abundentă, cel puțin mai complexă și mai plină de viață decât fațada clădirii electorului Otto-Heinrich Pilaștrii celor patru ordine se extind în partea de sus și de jos; cornișele ies neliniștite; dar dezmembrarea generală s-a realizat grandios Renașterea germană devine baroc german Dimpotrivă, așa-numita „cladire engleză”, pe care Frederic al V-lea a finalizat-o în Castelul Heidelberg, este trimis ca o excepție, deja pe potecile strict limitate ale lui Palladio Orez Corpul Friedrich în Castelul Heidelberg, construit de Johann Schoch Stilul Castelului Heidelberg este apoi alăturat de cel mai sobru în ceea ce privește luxul pilaștrilor, Castelul Mainz, a cărui construcție a început în Pe pământ italian există clădiri magnifice cu care Maximilian I al Bavariei le-a înconjurat între - resedinta imperiala a castelului regal din München Proiectul și direcția artistică a construcției sunt atribuite deja numitului olandez Peter Candido, elev al lui Vasari, care s-a italianizat; ca atare, doar puțin afectată de stilul baroc, s-a arătat în splendoarea clasică a „scării imperiale” și a sălilor și galeriilor adiacente etajului principal Unele dintre clădirile castelului din Praga din această epocă sunt destul de italiene, și mai ales Castelul Wallenstein și grandioasa sa sală de grădină ( ), cu care au fost asociate numele diverșilor arhitecți italieni, deschizându-se cu trei arcade semicirculare pe coloane duble toscane Dimpotrivă, construcția primăriilor înainte de Războiul de Treizeci de Ani a aderat în mod firesc modelelor și meșterilor nordici Chiar și primăria din Augsburg din Gaulle în ansamblu face o impresie de nord Un exemplu de bogat baroc timpuriu german este partea largă a Primăriei din Bremen ( - ) de Luder von Bentheim (d ) Risalitul mijlociu cu fronton înalt iese puternic; la fel de departe iese colonada toscană a etajului inferior cu unsprezece arcade rotunde, încoronată pe ambele laturi ale pervazului mijlociu prin, în spiritul baroc, balustrade de piatră ale galeriilor lungi de balcon Frontonul mijlociu bogat decorat este asortat de frontoane joase ale acoperișului După cum a arătat Pauli, fațada nu dezvăluie o unitate completă de design Motive separate sunt împrumutate din cărți de artă contemporană Dar întregul pare atât armonios, cât și luxos Primăria din Nürnberg ( - ) de Jacob Wolf cel Tânăr are un caracter mai fals-clasic, cu arcade semicirculare toscane cu două etaje pe trei laturi ale curții pitorești, în ciuda portalurilor baroc, ferestrelor ovale și frontului alungit lateral încoronat cu balustrade Caracterul casei de fronton nordic, în ciuda colonadelor semicirculare de sub aripile laterale puternic proeminente cu frontoane inferioare, are maiestuoasa primărie din Paderborn ( - ), marcată de eleganța nobilă a dezmembrării sale Se opune depozitului pe jumătate italianizant de la Agsburg al lui Goll, ca o clădire pur olandeză din cărămidă și piatră, cu pridvoruri turn magnifice, portaluri baroc și frontoane cu volute, un depozit magnific la Danzig, executat de Hans Strakowski Buclele și legăturile nu au trecut încă în „cartilaj” aici Dintre casele burghere ale Renașterii târzii germane, pot fi remarcate doar câteva Casa Peller din Nürnberg ( ) este, de asemenea, un model al Renașterii germane înalte Balustradele de piatră de deasupra arcadelor curții magnifice sunt încă decorate cu sculpturi gotice ajurate Fațada frontală cu capătul în formă de scoică este bogat disecată de pilaștri din toate cele trei ordine Casa Șobolanului din Hameln ( ), a cărei fațadă, bogat decorată cu pilaștri, este intersectată orizontal de brâuri rusticate, astfel încât pare acoperită cu o rețea de grinzi, nu este mai puțin tipică unei case de locuit nordice La „Casa Stewardilor” din Bremen ( - ), stilul cartilaginos este deja triumfător Dar casa lui Leibniz din Hanovra ( ), cu împărțirea grațioasă în semicoloane, continuă stilul vechi care a existat după încheierea Războiului de Treizeci de Ani Arhitectura germană după sfârșitul războiului de treizeci de ani După sfârșitul războiului, a avut loc o împărțire bruscă a țărilor germane în catolice și protestante În consecință, arhitectura s-a dezvoltat diferit În orașele din sudul Germaniei, bisericile catolice și clădirile civile au fost cel mai adesea realizate în stilul baroc clasic sau italian, fără trăsături naționale germane În ținuturile din nordul Germaniei, clasicismul este mai puțin frecvent, influența arhitecturii franceze și olandeze este mai puternică, lucrează arhitecții francezi și olandezi După pacea din Westfalia, Germania era ca un deșert, presărat cu moloz A trecut o jumătate de secol până când orășenii au început să se gândească la întreprinderi artistice mai mult sau mai puțin mari Cu toate acestea, în a doua jumătate a secolului al XVII-lea, numeroase clădiri magnifice au crescut din solul fertilizat cu sânge al statului Biserica Catolică, care ridicase capul mai sus ca niciodată în sudul Germaniei, nu a cunoscut nicio reținere în construirea de biserici și mănăstiri magnifice Nu au lipsit bisericile protestante noi, dar constructorilor acestora din urmă le lipseau mijloacele și înclinația spre splendoarea artistică Problema estetică a structurii oportune a bisericii de predicare protestantă a fost pusă doar condiționat În domeniul arhitecturii palatelor, atât prinții protestanți, cât și catolici, încurajați de noua întărire a puterii lor, au desfășurat o activitate extrem de extinsă Partea prosperă a principalelor orașe s-a alăturat arhitecturii palatelor domnești și astfel dezvoltarea ulterioară arhitecturală a acestei perioade s-a realizat în principal în biserici și palate Majoritatea bisericilor catolice sunt, în motivele lor principale, variante ale Catedralei din Salzburg Clădirile alungite și centrale sunt conectate într-o singură clădire prin intermediul unui dom deasupra răscrucelor Coridoarele laterale au fost transformate în capele cu emporii sub formă de loje Partea frontală este mobilată cu două turnuri subțiri Stilul baroc italian domină cu formele sale antice de bază transformate, păstrându-și adesea propria independență în motive separate în exteriorul și în interiorul clădirii Bisericile protestante sunt de obicei dreptunghiuri simple, cu empore montate anorganic în interior Provocarea este de a poziționa altarul și amvonul unul în raport cu celălalt și cu congregația Conștiința că clădirea centrală este cea mai potrivită nevoilor cultului protestant apare în scrierile savantului arhitect nord-german Leonhard Christoph Sturm ( - ), dar își găsește expresia clasică independentă doar în Biserica Doamnei Georg Beer din Dresda , pe care trebuie să-l lăsăm pentru secolul al XVIII-lea Arhitectura palatului părăsește complet vechea locație cu patru turnuri de colț în jurul curții Există dorința de a extinde clădirea pe teren plan, alăturat modelelor franceze, în genul Marley Anexele proeminente și pavilioanele conectate cu clădirea principală doar prin galerii devin favorite Turnurile castelului dispar Formele de bijuterii devin treptat mai ușoare Școala clasică franceză influențează ornamentul Acantul se întoarce „Cartilajul” se transformă din nou într-o tulpină cățărătoare și formează forme naturale de frunze Digurile înguste sunt umplute cu „frunze și panglici”, iar acestea din urmă, în „stilul de curbură” descris de Jessen, se înfășoară în jurul trunchiurilor ondulate rococo La încheierea păcii, prima generație de arhitecți din Germania a fost reprezentată de cei mai cunoscuți străini, în principal italieni Lucrările lor nu aparțin istoriei proprii a artei germane, ci a artei italiene, reprezentând lăstarii barocului italian Arhitecții italieni, însă, s-au adaptat adesea semiconștient la gustul german, ridicând fațade de biserică cu turnuri duble în gustul aspru și individual al clienților lor și, deși pentru o cunoaștere mai apropiată cu ei trebuie să trimitem cititorul la cărțile lui Gurlitt, nu putem ocoli-le complet aici La Munchen, această „invazie” italiană a fost condusă de Zuccali Principal lucrările lui Enrico Zuccali ( - ) - biserica teatinelor ( - ) din München, pe scară largă disecată și somptuos, și micul castel Lustheim ( ) de lângă Schleisheim, căruia i s-au alăturat mai târziu ( - ) lung și larg răspândit principalul palat Schleisheim Dar cel mai baroc dintre italienii din München a fost Giovanni Antonio Viscardi, care a devenit arhitectul curții bavareze în Biserica sa Sf Trinity din München ( - ) este impregnată de spiritul lui Borromini Lurago a domnit la Praga Carlo Lurago ( - ), a cărui lucrare principală este frumoasa catedrală din Passau, restaurată în interior după un incendiu din de Carl Antonio Carlone (d ), a construit biserica Sf Francis Serafic în plan central cu cupolă ovală ( - ); Martin Lurago a ridicat o clădire magnifică în spiritul stilului corintian al mănăstirii Galla ( ) din Altstadt Fațada cu adevărat magnifică a Pragai este fațada Palatului Czernin (acum o cazarmă) cu un subsol rustic și patru etaje superioare conectate prin semi-coloane puternice de ordin compus atribuite mai multor italieni La Viena, a cărei arhitectură bisericească din secolele al XVII-lea și al XVIII-lea a fost descrisă de Dernyak, au dat tonul lui Carnevali Palatul Lobkowitz ( - ), construit de Carl Antonio Carnevali în stilul înalt baroc, face o impresie deosebit de puternică Unul din Carnevalis a mai fost construit magnific, uimitor prin măreția pilaștrilor ordinului doric, „Biserica parohială de la Curte” ( ) și un fel de Biserică slujită în stil baroc ( - ) Antonio Petrini (d ) a lucrat în Franconia, ale cărei cele mai bune clădiri sunt biserica grosolană a instituției Gauge din Würzburg ( - ) cu fațada cu trei etaje bogată în nișe, apoi biserica Sf Stephen ( - ) din Bamberg, și mai puternic în design, și, în vecinătatea acestuia din urmă, Palatul Seehof ( ) Petrini a fost cel care a dat o dispoziție oarecum germanică clădirilor sale în stil baroc italian; la fel, dar cu atât mai mult, se poate spune despre Andrea dal Pozzo, care deține interiorul bisericii universitare din Viena ( ), și din Bamberg magnifica, bogat disecată biserică Sf Martin ( - ) A fertilizat, după spusele lui Gurlitt, stilul baroc al italienilor cu ideile micilor maeștri germani, din genul Ditterlin Și în nordul Germaniei, încă de la începutul ultimului sfert de secol, arhitecții italieni au predominat în multe cazuri Chiar și reconstrucția Palatului din Berlin a fost efectuată la început de maeștri precum Giovanni Maria și Francesco Baratta (m și la Berlin) Conducerea generală a fost transferată lui Andreas Schlüter abia în Arhitecții francezi abia după abolirea lui Oedip din Nantes au început să se mute în Germania, predominant protestantă Carl Philipp Dieussart, care a lucrat la diferite curți germane, a avut mai multă influență prin importanta sa lucrare de arhitectură bazată pe Vitruvius și publicată de trei ori în Germania între și decât cu clădirile sale Paul Duri, care a slujit din la Kassel, a pus aici un oraș nou, destinat fugarilor francezi, parte de forma corectă, cu o simplă biserică franceză (din ) În cele din urmă, Jean-Baptiste Brebes, elev al lui Daniel Marot cel Bătrân, a construit între - fosta bursă din Bremen, cu un parter toscan și un etaj superior ionic, dar și-a câștigat faima ca profesor la Academia de Arte din Berlin, în principal pentru gravurile sale despre arhitectură Potrivit lui Gurlitt, François Blondel, celebrul arhitect parizian, a fost și el la Berlin și a finalizat aici proiectarea frumoasei clădiri Zeuchhaus Motivele externe și interne date de Gurlitt în favoarea unei astfel de opinii au fost adesea contestate, dar, în opinia noastră, nu au fost încă infirmate complet La Berlin, în al treilea sfert de secol, mai lucrau și arhitecți olandezi În jurul anului Johann Gregor Memhardt (d ), constructor al castelului Oranienburg și al castelului orașului din Potsdam, a devenit arhitectul curții alegătorilor din Berlin A fost urmat de Michael Matthias Smeeds din Rotterdam ( - ), constructor al grajdurilor electorului în stil renascentist ( - ) și Rüdger von Langerfeld ( - ) ), care a construit în un palat cu trei aripi în Köpenick în stilul semi-olandez al epocii Nu este necesar să-i lăudăm în mod special pe acești stăpâni și clădirile lor Formarea arhitecturii naționale germane Apariția tendințelor naționale germane în arhitectură a început în teritoriile protestante din nord, unde arhitecții locali și-au dezvoltat propriile stiluri bazate pe arhitectura italiană Arhitectura bisericii se dezvoltă aici împreună cu arhitectura palatului În ţinuturile catolice germane, dezvoltarea arhitecturii urmează calea barocului italian, folosind elemente de clasicism; treptat apar şi trăsăturile naţionale Cu acești străini prosperând pe pământul german, arhitecții germani au avut o perioadă grea Unii arhitecți din Turingia, aproape independent, dar sobru și foarte atent, la început, adică după marele război, au reelaborat forme italiene Castelul Friedenstein din Gotha, construit între - Andreas Rudolfi, are o curte deja înconjurată de trei, nu de patru anexe, apoi are o clădire principală largă, poate pentru prima dată în Germania fără frontoane laterale antice În plus, Moritz Richter și fiii săi joacă un anumit rol în clădirile palatelor din Weimar, Weissenfels, Coburg, Eisenberg etc , iar capelele acestor castele sunt considerate etape în dezvoltarea arhitecturii bisericești protestante Biserica Catherine Melchior Nesler din Frankfurt pe Main ( - ) este încă o biserică de sală cu bolți în cruce, cu sculpturi gotice ajurate pe ferestre semicirculare, cu emporii din lemn atașate în interior și uși magnifice în stil renascentist Biserica garnizoană a lui Hermann Korb din Wolfenbüttel ( ) formează un oval de opt coloane corintice într-un dreptunghi, cu două etaje de emporii și un amvon deasupra altarului Acest Hermann Korb ( - ), arhitectul curții Brunswick, a luat parte la dezvoltarea ulterioară a construcției palatului german Ducele Anton Ulrich l-a trimis în Franța să facă o poză cu Marly, iar rodul studiilor sale a fost Palatul Salzdalum ( - ), din păcate distrus, reflectând schimbări în înțelegerea principalelor sarcini ale stilului arhitecturii palatului Orez Castelul plăcerii din Marea Grădină din Dresda, construit de Johann Georg Starke Cel mai frumos dintre palatele construite de germani și care au supraviețuit din această perioadă - castelul de plăcere din Marea Grădină din Dresda - a fost executat într-un stil baroc specific german între - , probabil de Johann Georg Starke (după alții, J F Karcher) sau V K von Klengel) Camera mare dreptunghiulară din mijloc este alăturată pe ambele laturi înguste de aripi laterale puternic proeminente înainte și spre interior, fiecare constând din trei compartimente Arhitectura exterioară a pilaștrilor, realizată în stilul ionic liber, este animată într-un mod nou și cu mare ghirlande cu frunze și florale, perdele întinse, nișe și rame rotunde Anexele ies mai departe de marginea mijlocie, culmea cu arc plat, pe care pilastrii sunt inlocuiti cu coloane Legat de această clădire în unele privințe este vechea bursă de valori din Leipzig Dar cea mai remarcabilă dintre clădirile seculare care au supraviețuit în Germania din acest secol este Zeughaus, mai sus menționată din Berlin, finalizată în De obicei, se consideră că este Johann Arnold Nehring (d ), iar dacă proiectul a fost întocmit de către Blondel, așa cum a sugerat Gurlitt, apoi toate, dar, lăsând deoparte completările ulterioare, Nering a executat-o conform propriei sale înțelegeri: deasupra etajului inferior căptușit cu piatră cioplită și ferestre cu arcade semicirculare se află etajul superior clasic cu pilaștri dorici și ferestre dreptunghiulare cu semicirculare și frontoane plate triunghiulare cu balustrade; deasupra se află clasicul pe coloane, un fronton mijlociu proeminent și balustrada superioară a acoperișului Bijuteriile de peste tot sunt doar din plastic, la care vom reveni În general, este plină de viață interioară, o clădire franco-paladiană expresivă, inspirată și puternică, datorită măreției designului general și nobleței proporțiilor Orez Arsenalul din Berlin construit de François Blondel și Johann Arnold Nering Toate informațiile noastre despre restul activităților lui Nering, care a fost considerat la Berlin un student al lui M M Smeeds, îl caracterizează ca fiind abil și activ, dar în niciun caz arhitect genial Din , a fost șeful clădirilor Electorului Îl găsim implicat în construcția de castele din Berlin, Oranienbaum și Potsdam Vechea sa primărie din Berlin, care amintește cel mai mult de Zeughaus, a fost demolată în , iar „Casa Prințului” din a fost distrusă în În dezvoltarea ulterioară a arhitecturii bisericii protestante, Nering a participat la proiectul parohiei din Berlin Biserica ( - ), executată de Martin Grünberg ( - ) Planul principal este un pătrat cu abside poligonale pe toate laturile Altarul este așezat în fața amvonului Contraforturile și sculpturile ajurate arată cât de adânc erau înrădăcinate rămășițele goticului în sângele arhitecților germani În sudul și vestul Germaniei catolice, arhitecții germani merg, de asemenea, acum pe urmele predecesorilor lor italieni O clădire valoroasă din stilul baroc german este considerată aici, în primul rând, Catedrala lui Johann Serro din Kempten ( ), care într-un mod deosebit, dar nu deosebit de organic, a conectat corpul longitudinal cu clădirea centrală Camera cu opt laturi, deasupra căreia se înalță cupola pe patru stâlpi, este introdusă ca o clădire separată în stil doric între cor și clădirea longitudinală animată de stâlpi corinteni Interiorul este bogat în goluri pitorești O impresie și mai ciudată o face capela Sf Treimea lui Georg Dientzenhofer ( - ) în mănăstirea Waldsassen ( - ), în Fichtelgebirge Planul său principal cu trei laturi, cu margini, ar trebui să simbolizeze Treimea La colțurile planului cu trei lobi se înalță turnuri subțiri rotunde Întregul funcționează prin combinația sa norocoasă Familia Dientzenhofer, cărora Weigmann le-a dedicat cartea, erau reprezentanți ai familiei de arhitecți Bamberg; de la adepții italianului Petrini menționați mai sus, sub îndrumarea căruia unii dintre ei lucrau în Seehof, s-au dezvoltat în maeștri independenți Fratele mai mic al lui Georg Dientzenhofer, Johann Leonhard (d ) a fost un meșter experimentat care s-a mutat de la o curte princiară a Germaniei de Sud la alta Numele său este indisolubil legat de istoria noii construcții a Mănăstirii Ebrach ( - ) și a reședinței episcopale din Bamberg (din ) Acest castel oarecum lipsit de formă este îngrămădit de trei etaje cu pilaștri până la al patrulea, în ordinea obișnuită Îi lipsesc proporțiile adecvate în partea de jos și completarea corespunzătoare în partea de sus Mai semnificativ a fost al treilea dintre frați, Christoph Dientzenhofer ( - ), care a transferat noul stil baroc franconian la Praga Lucrarea sa principală aici a fost biserica Sf Nicholas din partea inferioară (din ), care a fost finalizat de fiul său Kilian Ignaz ( - ) Nișe plate cu arcade învecinate cu trei laturi ale răscrucelor cu cupolă Pilaștrii corinteni ai capelelor laterale sunt așezați oblic, într-un mod complet baroc Alături de Christoph, al patrulea dintre frați, Johann Dientzenhofer, care a murit în , a fost cel mai semnificativ Petru, subordonată unei uriașe încăperi cu cupolă, catedrala din Fulda ( - ) și vastul castel Pommersfelden ( - ), remarcabil prin încăperea pentru scări și o sală de mese înaltă, aparțin secolului al XVIII-lea Deocamdată, trebuie să ne mulțumim să urmărim condițiile de desfășurare din ultima, cea mai strălucită perioadă a barocului german, a cărei durată este de obicei determinată de la - , până la începutul secolului actual Sculptura germană din secolul al XVII-lea Dezvoltarea sculpturii în Germania în secolul al XVII-lea S-au efectuat lucrări de sculptură în Germania în secolul al XVII-lea predominant de maeștri italieni și olandezi, deoarece școlile naționale practic nu erau reprezentate O anumită originalitate aveau decorațiunile din lemn sculptate ale bisericilor și clădirilor civile, precum și pietrele funerare realizate de meșteri locali Nici un singur domeniu de activitate artistică nu a reprezentat un pustiu atât de fără speranță în Germania în secolul al XVII-lea ca sculptura Nu numai la sfârșitul secolului al XVI-lea, ci și în secolul al XVII-lea, toate lucrările sculpturale semnificative au fost executate pentru nefericita Germania de mâini străine, în principal olandeze Pieter de Witte, supranumit Candido ( - ), un versatil originar din Bruges, și-a finalizat lucrările din Munchen, și anume imaginile simbolice și figurile prinților turnate de Dionysus Frey pentru vechiul monument al împăratului Ludwig din Biserica Fecioarei, ca precum și „Bavaria” turnată excelent de Hans Krumper pe templul rotund din Hofgarten, deja la începutul secolului al XVII-lea, și spectaculosul arhanghel de aramă Michael Hubert Gergard a fost finalizat puțin mai devreme Adrien de Vries (circa - ), care a studiat cu Giovanni da Bologna, maestrul de la Haga, despre ale cărui celebre rezervoare din Augsburg în și am menționat deja, a influențat sculptura germană din primul sfert al secolului al XVII-lea de la Praga, unde a devenit sculptorul de curte al împăratului Rudolf al II-lea Buchwald a oferit o imagine de ansamblu coerentă asupra activităților sale În stilul neted și însuflețitor al maestrului său, el a produs un număr considerabil de lucrări de bronz expresive, dar nu profunde, dintre care majoritatea îi poartă numele în grafie gotică Puterea lui a fost exprimată în sculptura decorativă, așa cum arată fontul încântător din biserica orașului din Bückeburg În portrete, a dat lucruri de înaltă demnitate, așa cum arată statueta ecvestră de aramă a ducelui Heinrich Julius din Muzeul Brunswick, busturile lui Rudolph al II-lea din Muzeul Curții din Viena și bustul talentat conceput al lui Christian II în Albertinum din Dresda Reliefurile sale, precum tabla cu manieră care îl înfățișează pe Vincent și alegoriile patronajului artelor și războiului împăratului din Castelul Windsor și din Muzeul Curții din Viena, sunt supraîncărcate într-un sens pitoresc Grupuri decorative ale maestrului, în care îi plăcea să îmbine figuri puternice cu cele drăguțe, precum Mercur și Psyche ( ) la Luvru, Sampson și Filistinul din Galeria Națională din Edinburgh ( ), Răpirea lui Proserpina ( ) și „Akteon” ( ) din parcul castelului Bückeburg, îi caracterizează stilul mediu Printre cele mai bune lucrări ale sale se numără piatra funerară a prințului Ernst de Schaumburg din mausoleul Nossenis din Stadthagen ( - ) Pentru Berlin, Artus Quellinus, sau mai degrabă, cel mai tânăr, și nu cel mai mare, a completat mormântul de zid nobil al feldmareșalului conte Sparre (d de pe culoarele palatului Arhitectul, Matthias Smids, este responsabil pentru viața sa pitorească înalt relief de cai în galop în grajdurile curții Dimpotrivă, pentru Dusseldorf Gabriel Grupello ( - ) a terminat abia în o statuie ecvestră barocă a electorului Johann Wilhelm Erau mai puțini italieni în domeniul sculpturii în sudul Germaniei decât Țările de Jos În biserica Sf Trinity din München este o mare ceară „Pieta” de Alessandro Abondio Soții Rosseni au lucrat, atât înainte, cât și acum, în Saxonia Luxos, decorat cu reliefuri maiestuoase în linii, altarul principal al bisericii Sf Sofia din Dresda ( ) îi aparține lui Giovanni Maria Rosseni ( - ) Cu toate acestea, în Germania nu lipseau nici muncitori buni de turnătorie, nici cioplitori pricepuți de meșteșuguri în piatră În istoriile artei locale, în marile „lucrări de inventar”, chiar și în inscripții, găsim numeroase nume de sculptori germani, iar pe altare, morminte și amvonuri ale bisericilor, în decorațiunile fațadelor castelelor și primăriilor – nu mai puțin numeroase statui, care, însă, nu-și găsesc loc în istoria generală a artei, deoarece nu dezvăluie nici arta, nici originalitatea În orice caz, dintre lucrările decorative seculare demne de menționat decorațiuni plastice ale palatului din Marea Grădină din Dresda, printre care se pot distinge o lucrare neerlandeză mai pricepută și mai grosolană, caricaturală germană; nu se pot trece în tăcere sculpturile bine compuse ale portalurilor primăriei din Nürnberg de Christoph Jamnitzer și Leonhard Kern ( și ), în special de remarcate sculpturile portalului depozitului Augsburg de Goll Grupul de bronz al orașului, înfățișând pe Arhanghelul Mihail între doi îngeri, gata să-l zdrobească pe Satana, a fost turnat de Hans Reichel „Ea”, spune Derio, „este mai mult decât un ornament, este o componentă integrală, chiar și centrul unei compoziții arhitectonice ” Bogatele decorațiuni plastice în relief ale primăriei din Bremen, ale căror forme individuale sunt realizate în mare parte după gravuri vechi sau moderne, au fost studiate de Pauli În biserici, putem găsi peste tot printre epitafuri sculpturi germane modeste din secolul al XVII-lea Pietre funerare de lux includ un monument al ducelui August de Lauenburg și al soției sale ( ) în Catedrala din Ratseburg, care este considerată în același timp cel mai luxos exemplu al stilului cartilaginos german În biserica spitalului din Stuttgart se află o piatră funerară puternică a lui Benjamin von Bavinghausen (m ), în Catedrala Königsberg mormântul cancelarului Johann von Kospot (d ) cu o statuie înclinată, înclinată de Michael Debel, în Biserica Magdalena în Breslau mormântul înalt al lui Adam von Artsat (d ) Matthias Rauchmüller Una dintre cele mai remarcabile lucrări ale sculpturii de altar germane din acea vreme este altarul principal din lemn sculptat ( - ) de Jörg Zürn din Münster pe Überlingen: în nișa principală se află Adorarea Păstorilor, dedesubt este Buna Vestire, deasupra este Încoronarea Sf Fecioară, totul este tăiat cu mare amploare și inspirație în lemn auriu maroniu, viu și clar compus În biserica Sf Ulrich și St Aphra din Augsburg, grupul mare de bronz turnat al retabloului crucii ( ) de Johann Reichel și Wolfgang Neidhardt, este deja o lucrare a renașterii germane concepută independent Dimpotrivă, altarele gigantice sculptate în lemn și amvonul lui Johann Degler al aceleiași biserici ( , , ) dezvăluie, potrivit lui Degio, „nu doar o grămadă aleatorie de forme schițate cu mâna liberă, ci un important forță ritmică ” Mai slabe în manierism sunt figurile altarului principal (patru evangheliști, un înger) de Balthasar Ableitner de la Biserica Theatines din München Ableitners erau membri ai unei familii de sculptori din secolul al XVII-lea care au primit multe comisii Dar nici în nordul îndepărtat al Germaniei, vechea artă nu s-a stins încă, așa cum arată magnificul altar sculptat în lemn al lui Hans Gudeverdt din Kappeln ( ) publicat de domnul Brandt, ornamentația preferând stilul sulurilor în formă a unei auricule în toată frivolitatea ei, în timp ce în sculptura bogată figura încă mai simte stilul lui Hans Bruggemann, rafinat în vitalitatea sa Dintre casele particulare decorate cu lucrări sculpturale, pe lângă Casa Poller din Nürnberg, trebuie menționată Casa Steffen din Danzig, ale cărei bogate decorațiuni sculpturale au fost realizate de cioplitorul din Rostock Hans Voigt, între anii - Aceste exemple pot fi limitate O ascensiune în această zonă a fost provocată de Andreas Schlüter, dar nici una dintre cele mai bune sculpturi nu a fost finalizată înainte de Pictura germană a secolului al XVII-lea Câțiva pictori germani de seamă Ca atare, școlile germane de pictură sunt slab reprezentate în perioada analizată, toți artiștii germani de seamă lucrând sub puternice influențe italiene și olandeze Cu toate acestea, pot fi identificați o serie de pictori germani proeminenți, remarcați prin stilul lor original în baroc Istoria picturii secolului al XVII-lea nu cunoaște „școala germană” Nu se pune problema dezvoltării independente a culturilor autohtone în Germania la acea vreme, chiar și în domeniul gravurii Cei mai talentați pictori germani și-au învățat arta de la străini și au practicat-o și în străinătate De fapt, în Olanda, după cum am văzut deja, maeștri precum Knüpfer din Leipzig, Flinck din Cleve, Netscher din Heidelberg și Backhuizen din Emden, au dobândit onoare și avere; în Anglia, după cum vom vedea, erau celebri Peter Lely din Westfalia și Gottfried Kniller din Lübeck; în cele din urmă, Elsheimer, singurul maestru mare și pur german al acestui timp, chiar înainte de și-a ales Roma ca reședință Pe de altă parte, mulțimi de pictori străini, în mare parte olandezi, de rangul doi au găsit o primire călduroasă și un loc de muncă profitabil la curțile domnești germane Seidel a scris despre portretiști olandezi mediocri sau chiar dependenți, pictori de flori și plafon din Berlin La curtea vieneză, alături de italienii din direcția Canlassi, belgienii din genul studentului lui Rubens Franz Luix sau Lex ( - ), care a fost evaluat de Ebenstein, îi împărtășeau favoruri La Heidelberg, olandezii Walleran Vaillian și Gerrit Berkgeyde au jucat, la Düsseldorf, de unde era ușor să ajungi din Olanda, cei mai cunoscuți pictori academicieni, precum Eglon van der Neer și elevul său Andrien van der Werf, și pictori de natură și culori moarte de calibrul lui Jan Weenix și Rachel Ruish Chiar și cei mai pricepuți gravori care trăiau în Germania la acea vreme erau olandezi prin naștere, precum Anversul Egidius Sadeler, la Praga (circa - ), remarcabil prin gravurile sale de la vechii maeștri, sau prin educație artistică, precum celebrul portret gravorii Lucas ( - ) și Wolfgang ( ) Kilian în Augsburg Basel a fost Matthäus Merian ( - ), care a ilustrat la Frankfurt celebra descriere a diferitelor țări; principalul său elev a fost praghezul Wenzel Gollard ( - ), care a gravat aproape de coli, după spusele lui Lipman, „cu acul său fin, cu moliciunea catifelată a umbrelor și atingerea plăcută” Cu toate acestea, abilul gravor de portrete, destul de independent, Johann Adam Seipel ( - ), căruia Hermann Gieber i-a dedicat o cărțiță delicat simțită, era originar din Strassburg În special, merită menționată împrejurarea că germanii sunt totuși cel mai strâns legați de dezvoltarea gravurii negre sau libere Inventatorul său Ludwig von Siegen ( , murit după ), după cum arată Seidel, s-a născut la Utrecht din părinți germani, dar și-a încredințat secretul (circa ) în Germania prințului Ruprecht al Palatinatului ( - ), care l-a transferat ea în Țările de Jos și Anglia și Theodor Kaspar von Furstenberg (d ), care a răspândit-o în Germania Cu toate acestea, un adevărat pictor german, Frankfurter Adam Elsheimer ( - ), care, pe lângă Bode, a fost angajat în mod special de Weizsäcker, merită mulți alți maeștri Profesorul său Philipp Uffenbach ( - ) la Frankfurt, care a fost recompensat de Donner von Richter, un student de generația a treia, Grunewald, un maestru de tranziție care a crescut pe pământ german, ale cărui picturi supraviețuitoare, precum „Grieving Mary” ( ) ) din colecția Holzhausen și „Adormirea Maicii Domnului” ( ) din muzeul orașului din Frankfurt, sunt o moștenire semnificativă a vechii direcții germane uscate din vremurile bune Elsheimer în a fost la Frankfurt, dar apoi s-a mutat la Roma, unde și-a dezvoltat rapid noul stil, care a atras atenția Maniera lui Elsheimer în imagini mici de un echilibru complet între figuri și peisaj sau interior, evidențiază plastic grupuri individuale de oameni și copaci și le plasează pictural în compoziția generală, obținând o impresie plastică cu lumina soarelui peisajului sau clarobscurul a camerei - acest mod este proprietatea lui reală, deși începutul unei astfel de reproduceri a luminii poate fi urmărit de la Uffenbach până la Grunewald, iar execuția sa a peisajului, cu toată noutatea sa, a fost pregătită de Jan Bruegel cel bătrân; Rottenhammer și Bril, asupra cărora el, la rândul său, a avut o influență Picturile timpurii ale lui Elsheimer, precum „Sacrificiul de la Lystra” la Institutul Staedel și „Predicarea baptistă” din München (Bode neagă acest tablou i-a aparținut, dar Weizsacker i-a returnat-o), sunt făcute chiar mai ascuțite și mai uscate decât picturile de vârsta sa matură, deosebindu-se de cele timpurii în principal prin scrierea lor densă din email Galeria din München rămâne cea mai bogată dintre lucrările sale, chiar și după ce The Pursuit of Happyness a fost recunoscută ca o copie a lui Knüpfer din Elsheimer Dintre scenele de noapte, trebuie remarcate „Focul Troiei” și peisajul lunar subtil simțit cu „Flight into Egypt”; din cele zilnice - „Martiriul Sf Lawrence” și o mică idilă peisagistică Orez „Jupiter la Filemon și Baucis” Pictură de Adam Elsheimer în Galeria Regală Dresda Dar mai remarcabil, dacă evidențiem „Iosif”, pe care trebuie să-l revenim la Moyart, pictura maestrului Dresda „Jupiter la Philemon și Baucis” și „Zbor în Egipt”, care din cea mai bună latură arată arta lui Elsheimer de a picta interioare cu clarobscur și felul lui de a ilumina însorit peisajul „Tineretul lui Bacchus” din Frankfurt se învecinează cu vrednicie O influență mai semnificativă decât prin imitatorii săi germani, în genul lui Jacob Koenig, a fost luată de Elsheimer prin intermediul gravorului său olandez Hendrik Gudt ( - ) și al pictorilor olandezi Teniers Moyart, Lastman, Pinas, Poelenburg etc , care și-au dezvoltat propriile aspiraţii Rotunjirea puternică a coroanelor copacilor, distribuția clară a maselor și imaginea luminii pâlpâitoare l-au influențat fără îndoială pe Claude Lorrain, marele pictor peisagist loreno-roman Dacă Elsheimer este singurul mare maestru german al perioadei de tranziție, atunci al doilea Frankfurter Joachim von Sandrart ( - ) este singurul reprezentant german semnificativ al picturii baroc Sandrart a luptat cu curaj cu pixul și pensula pentru păstrarea vieții artistice germane Marea sa lucrare „Deutsche Akademie” („Deutsche Akademie”), studiată temeinic de Sponsel, în ciuda faptului că neajunsuri, au contribuit mult la păstrarea reputației germanilor ca popor artistic Ca gravor, Sandrart a fost elev al amintitului Egidius Sadeler la Praga, ca pictor, elev al lui Gerard Gonthorst la Utrecht, iar ca artist-practicant, a lucrat în Italia, unde și-a finalizat studiile, la Frankfurt, Amsterdam , în moșia sa bavareză Stockau, în Augsburg și în Nürnberg Ca pictor, a oscilat între influențele italiene pe care le-a preferat în pictura istorică și experiențele olandeze care i-au dominat portretul, dar, în același timp, a păstrat un anumit amestec de manieră expresivă germană Paul Kutter, descriind cu dragoste activitățile sale artistice, are o sută de picturi supraviețuitoare ale lui Picturi bisericești pe care le-a scris în principal pentru sudul Germaniei și Austria; Colecțiile din Germania de Sud conțin, de asemenea, majoritatea picturilor sale extinse pe subiecte seculare Peșteșorul italian în mărime naturală ( ) din Braunschweig ocupă o poziție excepțională printre lucrările sale Cele mai atractive sunt portretele lui Dacă ar fi pictat doar două grupuri puternice de portrete - un grup de trăgători de către căpitanul Bicker ( ) la Amsterdam, care poate rezista în comparație cu cele mai bune picturi ale Rijksmuseum, în ciuda distribuției oarecum deliberate a trăgătorilor în jurul bustului reginei franceze, și o mare cină a ambasadorilor Congresului de pace de la Nürnberg ( ) în primăria Nürnberg - i-ar asigura locul celui mai însemnat pictor de acest fel din Germania Pictura anterioară de la Amsterdam este mai proaspătă și mai caldă la culoare și mai puternică în execuție picturală decât pictura ulterioară de la Nürnberg, care este mai uscată și mai slabă în execuție, dar cu un clarobscur mai definit care învăluie scaune cu perne albastre Totuși, nu poate fi ascuns că cele mai bune picturi ale lui Zandrart nu au persuasivitatea artistică a unor lucrări independente, magistrale Privire de ansamblu asupra altor pictori Dezvoltarea picturii a urmat diferite căi în ținuturile germane de nord și de sud În sud, arta italiană a avut o influență mai mare, în nord - olandeză În același timp, cu rare excepții, nu existau maeștri de scară națională, marea majoritate a pictorilor germani ai perioadei erau figuri autohtone Putem face doar o privire de ansamblu asupra restului pictorilor germani ai secolului al XVII-lea pe grupe Germanii de Sud au făcut în cele mai multe cazuri pelerinaje în Italia și s-au îmbarcat pe calea artei baroc dominante a „eclecticilor” Printre acestea se numără în domeniul marii „picturi istorice” Württembergerul Johann Heinrich Schoenfeld ( - ), care a scris la Augsburg multe retablouri catolice pentru bisericile din Germania de Sud și multe picturi seculare pentru palatele Germaniei de Sud, apoi celebrul originar din Praga Karl Skreta, cavalerul lui Sotnovsky von Zavorzitz (circa - ), ale cărui numeroase picturi din bisericile Boemiei, din Rudolfinum din Praga și din galeria Dresda justifică cu eclectismul lor epuizat o evaluare foarte negativă a picturii sale de către biograful său Pazaurek; în plus, munchenistul Karl Lot ( - ), supranumit Carlotto, care a lucrat în principal la Veneția, și studenții săi care locuiesc la Viena, Johann Franz Michael Rothmayr ( - ), care a scris multe picturi incolore și informe pentru biserici și palate austriece , le aparțin și ei , și tirolezul Peter Strudel din Strudendorf ( - ), care a fost pictor de curte din și în a fondat o academie privată pentru a-și răspândi arta lichidă Portreticul acestui grup Jan Kupecki ( - ) a fost un ungur care s-a mutat la Nürnberg Neary i-a dedicat un eseu Pe partea cea mai avantajoasă se află portretele sale late, puternic colorate, care nu sunt lipsite de portrete, dar care oferă totuși capetele de obicei confiscate din cele șapte portrete Brunswick Peisagiştii de tendinţă italiană, Johann Frans Ermels ( - ), al cărui italianism l-a depăşit pe Jan Both la Utrecht, şi Willem van Bemmel ( - ), originar din Utrecht, au lucrat în principal la Nürnberg, şi Christian Ludwig Agricola din Regensburg ( - ) , ale cărui peisaje cu iluminare puternică sunt cel mai bine reprezentate la Schwerin, a lucrat la Augsburg, iar în final Joachim Franz Beich ( - ), un maestru înrudit, ale cărui gravuri sunt apreciate, la Munchen Johann Heinrich Roos din Ottersberg ( - ), care a lucrat la Frankfurt, s-a alăturat, ca pictor de animale, italianizatorului olandez Berchemian, în timp ce fiul său Philipp Peter Roos ( - ), supranumit Rosa di Tivoli, s-a mutat la Roma, unde a pictat picturi pur decorative, adesea întunecate ulterior, cu ciobani și turme, parțial în mărime naturală, cum ar fi, de exemplu, Dresda Principalul descriitor al lumii animalelor de vânătoare a fost Karl Andreas Rutgart, ale cărui activități au fost descrise de Frimmel Știm doar că, deși Rutgart a fost temporar, între - , membru al breslei din Anvers, a lucrat în Germania și Italia În colecțiile austriece, scenele de vânătoare și reprezentările de lupte de animale sunt pictate în mod viu, dar mai degrabă sec pictate în tonuri galben-gri; șapte dintre ele se află în Galeria Liechtenstein, doisprezece, conform lui Vastler ( ), într-o colecție privată din Graz Caracteristic este și „Lupta unui urs cu câini” din Dresda „Cerbul sfâșiat de un leopard” în Palatul Pitti din Florența Georg Philipp Rugendas ( - ), maestrul din Augsburg, care l-a luat în principal pe Courtois ca model în picturile de lupte și călăreți, dar s-a declarat și artist independent și bun desenator, stă pe o bază diferită Gravurile și gravurile sale sunt celebre Cu picturile sale, cu tonuri grele, te poți familiariza cel mai bine în Braunschweig și Hampton Court În cele din urmă, hamburgezul Franz Werner Tamm, supranumit Dapper ( - ), care și-a încheiat studiile în Italia și apoi s-a stabilit la Viena, a pictat păsări de curte și moarte cu o pensulă moale, mai degrabă decorativ, cu o dispoziție spontană Pictorii nord-germani în special au fost atrași de olandezi În fruntea studenților germani ai lui Rembrandt care s-au întors în Germania se află doi sași de Jos Paudis și Owens Christoph Paudis (circa - ) a lucrat ceva timp la Viena la întoarcere, iar spre sfârșitul vieții a devenit pictorul de curte al ducelui Albrecht Sigmund la Freising, unde a murit Dacă ștergem din lista lucrărilor sale „Carta” subțire colorată din Dresda și o returnăm lui Hölder, dar din nou îi returnăm „Jucătorul de lăută” din München, figurile sale portretistice și lucrările de gen din Dresda, Viena și Schleisheim, care, de asemenea, alăturați natură moartă în Sankt Petersburg, apoi va fi compilată o serie întreagă de picturi concepute destul de caracteristic, pictate într-un ton slab, umplute cu clarobscur gri Jurgen sau Jurian Owens ( - ), care a fost scos din uitare de Dora Schnittger, era originar din Schleswig, iar majoritatea picturilor sale, dintre care cele mai bune sunt mai aproape de Rembrandt decât de Paudis, se află la nord de Elba Portretul lui de familie din Haarlem este, desigur, mai lustruit decât picturile ulterioare ale lui Bol Cea mai bună dintre toate este Căsătoria lui Carol al X-lea al Suediei ( ) la Stockholm și un grup de regenți în la Amsterdam, cu regenți îmbrăcați în negru la o masă acoperită cu pânză roșie, care părea a fi prevestirea unei mai calde și mai puternice altele, în stilul lui Rembrandt, bineînțeles, Staalmeisters din Lucrările de mai târziu, mai slabe și monotone ale lui Ovens includ Victoria creștinismului ( ) în Catedrala Schleswig și Plângerea lui Hristos ( ) în biserica din Friedrichstadt Mai semnificativ decât Paudis și Owens a fost Gowart Flinck din Cleve, motiv pentru care a rămas la Amsterdam Primele două sunt importante în ochii noștri doar în sensul că răspândesc atenția asupra lui Rembrandt în Germania Studentul lui Wouwermann la Haarlem a fost Matthias Scheitz, născut în Hamburg (circa - ), care a lucrat în orașul său natal ca pictor și gravor Lichtwark l-a marcat cu o cărțiță specială Tablourile sale larg pictate în tonuri maro, transmise în cea mai mare parte direct și natural, ele înfățișează tot felul de episoade în aer liber, scene publice, aventuri ale soldaților, întâmplări țărănești și, ocazional, și povești și portrete biblice Lichtwark a reușit să pună împreună majoritatea picturilor sale supraviețuitoare în galeria de artă din Hamburg Semnificația lor constă tocmai în faptul că Scheite înfățișează predominant obiceiuri locale, Hamburg, urbane și rurale și traduce tipuri și costume din olandeză în germană joasă În cele din urmă, Frankfurterul Abraham Mignon ( - ), elev al lui Jan Davidsz de Geem din Utrecht, s-a alăturat școlii olandeze A lucrat în principal la Frankfurt Observând minuțiozitatea observării naturii și scrierea picturilor sale, nu trebuie, însă, să uităm cât de uscate și reci sunt lângă mostrele lor, lucrările ambelor de Geyem Deci, aceasta este ceea ce este caracteristic tuturor picturii germane din secolul al XVII-lea Aceasta este artă de clasa a doua și a treia Cu excepția numai a lui Elsheimer, care a apărut tocmai la începutul secolului, niciunul dintre maeștrii numiți nu a avut o semnificație în istoria dezvoltării artei care a depășit granițele cartierului urban în care a locuit Arta engleză a secolului al XVII-lea Observații preliminare Arhitectura engleză a secolului al XVII-lea Privire de ansamblu asupra dezvoltării arhitecturii engleze Instabilitatea politică din Anglia în secolul al XVII-lea a încetinit oarecum dezvoltarea arhitecturii naționale De un secol, arta arhitecturală se dezvoltă în cadrul Renașterii franceze și italiene, împrumutând motive clasice și baroc; Goticul este de asemenea comun Cei mai noti arhitecți englezi ai perioadei au fost Inigo Jones și Christopher Wren Întinzându-se în conștiința puterii sale, leul britanic a pășit în arena luptei în secolul al XVII-lea În viața publică, Anglia a devenit liderul națiunilor; spiritul liber de explorare al celor trei stele - Bacon, Locke și Newton - a eclipsat cu razele sale principalele lumini ale majorității țărilor europene; în poezie, tocmai la începutul secolului au apărut cele mai bune creații ale lui Shakespeare: Hamlet, Lear și Macbeth, singurele dintre operele poetice ale vremii care rămân modele până în zilele noastre Prin urmare, nu se poate spune că cultura engleză nu este suficient de matură pentru a concura cu toate celelalte țări și în domeniul educațional; și într-adevăr, arhitectura engleză a secolului al XVII-lea a stat la egalitate cu arhitectura din restul țărilor germanice ale Europei, dacă nu chiar superioară acesteia; dimpotrivă, artele vizuale ale Angliei, frânate de lupta interioară care năvăli în ea, au rămas în acest secol într-o stare de imaturitate Adevărat, arhitectura engleză a secolului al XVII-lea, urmând cursul irezistibil al timpului, a abandonat tradițiile naționale în favoarea unei imitații iscusite, chiar maiestuoase, a Renașterii târzii semiclasice, semibaroc a italienilor și francezilor; dar a învățat să adapteze noul limbaj străin al formei la propriile sale nevoi ecleziastice și seculare; dar pe lângă renașterea târzie clasică, curentul subteran gotic nu a încetat în Anglia pe tot parcursul secolului al XVII-lea Blomfield a descris-o pe larg Caracteristică este Biserica lui Ioan din Leeds ( - ), o biserică cu două coridoare împărțită prin arcade cu lancete, cu tavanul deschis, cu sculpturi în piatră în stil gotic târziu și sculpturi în lemn, care amintesc de limbajul formelor „germanului” „Renaștere Încă un gotic târziu destul de pur se află și la Colegiul Wadham ( - ) și pe scara frumoasă a Colegiului Christ Chech ( ) în Oxford; dimpotrivă, biserica (reconstruită) Sfânta Ecaterina din Londra ( ), larg gotic, cu ferestre sculptate ajurate, separate între ele prin pilaștri corinteni, dezvăluie un stil mixt clar exprimat Chiar și cei doi mari arhitecți englezi ai acestui secol, Inigo Jones, care a slujit în Anglia pre-republicană, și Sir Christopher Wren în Anglia republicană, nu au putut scăpa complet de micile rămășițe de gotic din arhitectura bisericii Îl glorific pe Inigo Jones ( - ); ca și Shakespeare al arhitecturii engleze, ele diminuează astfel importanța mondială a marelui dramaturg Dar era într-adevăr un meșter iscusit, călcând pe urmele lui Serlio, Vignola și Palladio, pe care îi predase în Italia Singura sa clădire gotică este Capela Lincoln Inn din Londra, sfințită în Cele mai bune lucrări ale sale au fost proiectele palatelor regale din Greenwich (din ) și White Hall (din ) Primele, cu excepția vilei reginei clasice simple ( ), au fost realizate mai târziu de Wren și succesorii săi, dar proiectele grandioase pentru White Hall nu au fost niciodată realizate pe deplin Doar sala principală, Casa de Banqueting, cu pictură pe tavan de Rubens, a fost finalizată și păstrată Această clădire cu două etaje, disecat dedesubt de ionic, deasupra de pilaștri și semicoloane corintiene, este o clădire magnifică care nu s-ar fi putut pierde în Veneția sau Vicenza Toate formele separate sunt maiestuoase, puternice și nobile în mod individual și, prin urmare, în engleză sunt simțite Orez Banqueting House din Londra construit de Inigo Jones A urmat apoi bisericuța Sf Paul din Covent Garden ( - ), al cărei singur ornament este frontonul doric auster, vestibulul în spatele căruia se înalță cupola În ultimii săi ani, Jones a participat și la construcția și reconstrucția unui număr de castele rurale ale nobilimii engleze Este cunoscută participarea sa la construcția castelului contelui de Pembroke din Wilton, unde sala principală maiestuoasă, cu pereți decorați de el cu ghirlande de fructe suspendate printre rame, dă impresia unui clasic și în același timp englezesc Completitudinea clară, puterea și noblețea formelor disting toate construcțiile acestui maestru Elevul său John Webb ( - ) a construit Gunnersbury House în Middlesex, nobil prin simplitatea sa, decorat cu un portic cu fronton, după desenele lui Inigo Jones Orez Christopher Wren Catedrala Sf Paul la Londra Sir Christopher Wren ( - ) nu a fost în Italia, ci a fost la Paris Prin urmare, Renașterea sa târzie este mai aproape de francezi decât de italian În orice caz, el este un artist mai calculator rațional decât Jones și, prin urmare, mai englezesc național, deși baroc în general, dar nu în forme individuale Masa structurilor arhitecturale ale lui Wren este uluitoare Un incendiu din , care a distrus zone mari din Londra, a deschis o vastă arenă pentru activitățile sale Pe lângă marea Catedrală Sf Paul, cea mai bună clădire a lui, între și a construit nu mai puțin de de biserici ale orașului londonez, cărora de fiecare dată le-a dat o formă nouă și totuși integrală, folosind tot mai multe variante noi ale motivelor suporturilor, învelișurilor și emporurilor bisericilor de predicare protestante Palatul întins din Greenwich, unde Sir Christopher, asistat de Webb, și mai târziu Gauksmoor și Vanbrough, adjuncții săi, a continuat implementarea proiectelor lui Inigo Jones, deja în a fost transformat într-un renumit spital naval Fațadele sale frontale cu margini și adâncituri, coloane duble corintice înalte și frontoane care leagă ambele etaje, seamănă cu fațada bisericii Sf Peter Maderna la Roma Dintre palatele regale, doar extinderea Wren ( - ) până la vechiul castel de la Hampton Court, construit din cărămidă, disecat cu piatră cioplită și care produce o impresie strictă, dar grea, cu masa sa larg răspândită, cu un fronton apăsător mediu, a supraviețuit Orez Christopher Wren Interiorul Catedralei Sf Paul Cele mai bune clădiri ale lui Wren includ, de asemenea, curtea Trinity College, Oxford, și cea clasică, toscană dedesubt, ionică deasupra, biblioteca Trinity College, Cambridge Dar gloria sa principală se bazează pe clădirile bisericii Catedrala Sf Paul în Londra, construit între - într-un singur pas sub conducerea lui Wren, aparține celor mai mari clădiri de biserică de pe pământ Clădirea centrală, așa cum a fost proiectată inițial, nu a fost niciodată realizată Adevărat, clădirea care se află acum are un vârf cu cupolă deasupra principalelor răscruce de drumuri, căruia i s-a acordat cât mai multă independență, dar cu corul său cu trei coridoare care merge mult spre est și clădirea longitudinală extinsă și mai mult spre vest, extinsă la pronaos în al doilea transsept, dă impresia unei structuri longitudinale Formele separate, în cea mai mare parte a ordinului corintian, sunt indicate clar și strict; ornamentele baroc sunt folosite doar în unele locuri Din exterior, clădirea dă impresia unei clădiri cu două etaje, deși etajele superioare de deasupra culoarelor laterale joase nu sunt mai mult decât pereți de dig Fațada principală este formată dintr-un portic cu șase coloane duble corintice la parter, patru la ultimul etaj și două turnuri bogat disecate pe părțile laterale ale fațadei de vest Domul principal care domină clădirea, îngustat ca un capac, este format din două părți în interior Vârful domului stă pe un tambur înconjurat de o coroană de coloane, iar capătul său semi-oval se termină cu un felinar zvelt În mod clar, maiestuos și calm, construcția gigantică a caselor orașului mondial domnește peste mare Restul bisericilor orașului Wren din Londra diferă din exterior în principal prin turnurile sau cupolele lor mereu diferite Maestrul a aprovizionat bisericile Sf Dunstan în castă ( ), Sfânta Maria Aldmeri ( ) și Sf Michael la Cornhill ( ), alăturat de un turn gotic cu o poartă Hristos Colegiul Chech, Oxford Domurile au Biserica Sf Antonina, Sfânta Maria Abchech, Sfântul Svitin, Sfântul Ștefan, Sfântul Mildred Cele mai cunoscute turnuri ale lui Wren în stil renascentist sunt în St Mary le Bow ( ), încă surprins de experiențele gotice în arcurile de susținere sub un octogon extrem de înalt de coloane, și în St Bride ( ), turnul de care se face totuşi în sus şi trece în turlă în rânduri toate galeriile micşorate Biserica cu cupolă Sfântul Ștefan (Wallbrook), ridicată ușor pe coloane corintice, are cel mai frumos interior Versatilitatea lui Ren, care a rămas mereu el însuși și a adus o idee nouă la fiecare sarcină nouă, este uimitoare Ea rareori captivează și încântă privitorul, dar fiecare dintre creațiile lui stârnește surpriza Orez Biserica Sf Ștefan, Londra, construită de Christopher Wren Dintre adepții săi, în primul rând, Edward Germain, constructorul noii schimburi „regale”, finalizat în , din care doar câteva rămășițe au supraviețuit în noua clădire din , și William Thelman, constructorul Chatsworth ( ), cel magnificul castel rural al ducelui Devonshire Ambele etaje principale din Chatsworth disecat, deasupra etajului inferior în stil rustic, de pilaștri ionici, mergând la înălțimea ambelor etaje, transformați în coloane sub frontonul mijlociu proeminent Pe lângă Wren, John Vanbrough ( - ), și el un cunoscut scriitor de comedii, a introdus în construcția palatelor o manieră clar exprimată, mai degrabă decorativă scenic decât strict arhitectural, particular Nu-i păsa de frumusețea distribuției camerelor individuale ale clădirilor sale vaste și nici de execuția artistică a formelor individuale aspre, libere Avea în minte doar impresia generală de perspectivă a clădirilor sale spațioase ale palatului, cu curți uriașe Cele mai bune clădiri ale lui - Casta Howard ( - ), moșia contelui de Carlyle, și Blenheim ( ), reședința ducelui de Marlborough - dezvăluie toate avantajele și dezavantajele artei sale Dimpotrivă, adevăratul elev al lui Wren a fost rivalul și succesorul lui Vanbrough, Nicholas Gauksmoor ( - ), ale cărui clădiri cele mai notabile sunt turnurile gotice ale Colegiului All Souls și cele mai bune lucrări, cu excepția curții de la Keynes College, Oxford, cu ei pitorești Holul de intrare cu cupolă, - Biserica lui Hristos a Căminului Educațional și Biserica Sf George din Bloombury cu porticurile lor magnifice Stilul lui Inigo Jones a fost transferat în Scoția de William Bruce, constructorul castelului rural Palladian din Hoptoun Hawes ( - ), stilul lui Wren de William Adam, autorul cărții Vitruvius Scoticus, după modelul lui Colin Campbell Vitruvius Britannicus, care a apărut deja în Renașterea târzie pseudoclasică engleză s-a răspândit la sfârșitul secolului al XVII-lea în cele mai îndepărtate colțuri ale Regatului Unit Sculptură engleză din secolul al XVII-lea O privire de ansamblu asupra dezvoltării sculpturii engleze Sculptura în Anglia s-a dezvoltat odată cu arhitectura, deoarece sculptorii au lucrat împreună cu arhitecții pentru a construi și decora clădiri În același timp, în sculptură, există o dominație a maeștrilor străini - italieni, francezi, olandezi - cărora li sa încredințat cea mai importantă lucrare, în special, execuția statuilor primelor persoane ale statului În secolul al XVII-lea, arhitecții englezi au atras în scopurile lor școli de cioplitori și sculptori în piatră de tip mai mult sau mai puțin artizanal, ai căror meșteri trebuiau nu numai să decoreze clădirile cu sculpturi, ci și să furnizeze pietre funerare, cererea pentru care nu a încetat Maestrul-șef al primei jumătăți a secolului al XVII-lea, Nicholas Ston ( - ) Pentru Inigo Jones, el a realizat magnificul portal sud al Saint Mary Chech din Oxford, pe propria răspundere poarta Parcului Oatlands din Surrey Cele mai bune pietre funerare au fost executate după propriile sale schițe, deja publicate de Walpole, precum: un simplu monument al poetului Spenser ( ), o elegantă, deși realizată, după desenul altcuiva, statuie așezată a lui Francis Golles în Westminster Abbey , un monument minunat îmbrăcat într-un giulgiu -Ra Donna ( ) în Catedrala Sf Paul la Londra și mormântul lui Sir Julius Caesar la Gret St Elens În patria sa, el a păstrat stilul olandez al epocii sale, fără prea multă căldură sau personalitate Sculpturile de cel mai înalt nivel erau încă încredințate străinilor O statuie ecvestră de aramă destul de plăcută a lui Carol I la Charing Cross din Londra (turnată în ) îi aparține lui Hubert Le Sauer (d ), un francez, elev al lui Giovanni da Bologna, care a lucrat de mai multe ori în Anglia Frumosul bust al Lady Cottington din Westminster Abbey a fost realizat de contemporanul italian al lui Sauer, Francesco Fanelli, care, ca și el, a murit în Anglia În a doua jumătate a secolului al XVII-lea, Caius Gabriel Zibber ( - ), originar din Flensburg, a jucat un rol binecunoscut printre sculptorii englezi pare să fie în Olanda Deseori se face referire la figurile lui de piatră înclinate, într-un spirit realist, de o nebunie liniștită și violentă, pe care le-a făcut pentru portalul azilului de nebuni al Spitalului Bethlehem (Bedlam) Ele aparțin Muzeului South Kensington Cu toate acestea, britanicii au început din ce în ce mai des să se dedice sculpturii Cel mai bun maestru atras de Sir Christopher Wren a fost Francis Bird ( - ), care a studiat la Bruxelles și Roma El deține un înalt relief pe podeaua frontonului Catedralei Sf Paul, cu opt figuri ecvestre, înfățișând convertirea lui Paul, marcată doar de animație externă, apoi o excelentă statuie așezată a Reginei Ana în fața catedralei, înlocuită ulterior cu o copie, și bustul caracteristic al doctorului Besby din Westminster Abbey Pe baze similare a stat John Befnel, a cărui lucrare cea mai bună este piatra funerară a lui Cowley din Westminster Abbey Grinling Gibbons ( - ), un englez de origine olandeză, era cunoscut ca un sculptor decorativ în lemn cu un simț direct al naturii Cea mai bună lucrare decorativă a lui este la Castelul Windsor, în Catedrala Sf Paul și la castelele Chatsworth, Petworth și Burley House Statuia sa de plumb a lui James al II-lea din St James's Park, Londra, este un lucru nu lipsit de merit, deși nu spune nimic Mai bine decât soclul statuii așezate mai sus menționate a lui Carol I la Charing Cross În orice caz, Armstrong îl numește primul sculptor englez care a lucrat liber și independent în spiritul Renașterii Pictura engleză a secolului al XVII-lea Privire de ansamblu asupra dezvoltării picturii engleze Există și o prezență semnificativă a maeștrilor străini în pictură Rubens și Van Dyck sunt cei mai faimoși, dar nu singurii artiști olandezi care au lucrat în Anglia; în plus, artiști italieni și germani sunt cunoscuți în Anglia Dar au existat și tendințe originale, de exemplu, portretele în miniatură - un stil specific englezesc Cu cât pretențiile făcute de domnitorii englezi cu privire la meritul artistic de a picta plafoane și scări în palatele lor sunt mai mari și cea mai înaltă noblețe privind meritul artistic al portretelor, cererea pentru care a crescut de la an la an odată cu creșterea bogăției, mai puţin pictorii lor locali îi puteau satisface Printre pictorii străini care au lucrat în Anglia s-au numărat, atât în secolele XVI, cât și în secolul XVII, unii dintre cei mai mari maeștri ai Europei Nimeni altul decât Rubens a pictat picturile pe plafon pentru Casa de banchete a lui Inigo Jones și nimeni altul decât Van Dyck a dat tot ce a putut pentru portretele de curte în Anglia Predecesorii și rivalii lui Van Dyck — excelenții portretiști olandezi Cornelis Ketel, Gerard van Gonthorst, Daniel Mitens (circa - ) și Cornelis Janson van Zeulen ( - ) — și-au răspândit arta la Londra Pictori olandezi de alte specialități care și-au căutat averea în Anglia au fost pictorii de peisaje maritime Willem van de Velde, tată și fiu Ca adepți ai lui Van Dyck în Anglia, doi pictori nord-germani merită o mențiune specială, atât de strâns asociați cu istoria picturii engleze, încât numele lor își pot găsi doar un loc în ea Cel mai mare dintre ei, Peter von der Fase, aparent din Söst în Westfalia ( - ), acordat nobilimii cu puțin timp înainte de moartea sa la Londra cu titlul de Sir Peter Lely, a fost elev al lui Pieter de Grebbers (aproximativ până la ), un maestru priceput al timpului de tranziție din Haarlem La Londra, unde Lely a apărut în , anul morții lui Van Dyck, s-a transformat rapid din studiul său asupra picturilor târzii din Anvers într-un pictor englez la modă Portretele sale de doamne erau deosebit de populare Deși, alături de portretele lui Van Dyck, sunt mai rafinate în compoziție, goale în execuție, cu un ton rece roșcat al corpului, Lely a știut însă să dea lor, alaturi de o placuta „asemanare”, acel sic exterior pe care il cerea epoca În Galeria Națională din Londra există doar „Fata cu cireșe” după pensula lui El este reprezentat abundent în National Portrait Gallery, iar la Hampton Court se află Frumusețile din Windsor, așa-numita galerie a frumuseților a lui Carol al II-lea, care conține mai mult de o duzină de portrete ale lui Orez „Fata cireșei” Pictură de Sir Peter Lely la National Gallery din Londra Cel mai tânăr dintre acești maeștri, Gottfried Kniller din Lübeck ( - ), a studiat cu Bol la Amsterdam, dar s-a stabilit la Londra în , unde mai târziu a primit nobilimea sub numele Sir Godfrey Kneller Numeroasele sale portrete sunt mai superficiale, mai uscate în plasticitate decât portretele Lelyei, cu haine mai împrăștiate, mai reci și mai colorate în culori Ele arată o tranziție către secolul al XVIII-lea Galeria Națională de Portret din Londra are o serie de portrete ale sale Cunoscut pentru cele zece „Beauties” ale sale la Hampton Court, de portrete ale clubului Kit-Kat, publicate de John Faber în mezzotint În Germania, este reprezentată la Braunschweig și Dresda Arta lui i-a adus o avere considerabilă și un mormânt în Westminster Abbey Desigur, el nu aparține marilor maeștri Un străin care a decorat tavanele și scările palatelor engleze în a doua jumătate a secolului cu fresce istorice, religioase și alegorice ample, abil, ușor și superficial, a fost napolitanul Antonio Verrio ( - ), care a lucrat din în Anglia În Castelul Windsor, în Chatsworth, în Casa Burley vă puteți familiariza cu creațiile sale și - oricine este în stare - le puteți admira Cea mai accesibilă imagine a lui este pe scările de la Hampton Court Cu toate acestea, chiar și în secolul al XVII-lea Anglia se satura de proprii stăpâni Mai întâi, „pictura în miniatură” a dat flori noi, în sensul unor mici portrete pictate pe material dur, care s-au dezvoltat într-o ramură engleză specială încă din secolul al XVI-lea Sir Richard P Holmes a descris-o recent Isaac Oliver a fost urmat de fiul său Peter Oliver (circa - ), renumit și pentru copiile sale în miniatură ale picturilor mari celebre din colecția lui Carol I, și John Goskins (d ), unul dintre cei mai populari pictori de portrete în miniatură din timpul lui O importanță mai mare a fost nepotul lui Goskins, Samuel Cooper ( - ), ale cărui portrete delicate, pline de o viață deosebită plăcut exprimată, cu o scriere fermă, dar tandră și o mare claritate a culorilor, sunt cel mai bine studiate la Castelul Windsor Mai semnificativ decât toți acești artiști, însă, în această zonă a fost un străin, Genevan Jean Petitot ( - ), care a lucrat mulți ani în Anglia, apoi s-a întors la Paris, iar în cele din urmă - la Lacul Geneva Picturile sale mici din email, eminamente vitale în expresie și delicate în execuție, sunt întâlnite în special în colecțiile private engleze Maeștrii englezi ai marilor pictori ai acestei perioade, care au încercat să concureze cu străinii care locuiau în Anglia, au fost și ei în majoritatea cazurilor portretiști Henry Ston (d ), fiul sculptorului Nicholas Ston, a devenit celebru cu copii de la Van Dyck Portretele sale bine observate, deși pictate sec, nu sunt neobișnuite în castelele rurale scoțiane Primul pictor englez, ale cărui portrete în ulei pot fi încă văzute nu fără plăcere, a fost William Dobson ( - ), care a dezvoltat copierea lui Van Dyck și Titian Portretele sale se găsesc pe majoritatea moșiilor importante din Anglia și în Galeria Națională de Portret din Londra Printre cele mai bune se numără un portret al poetului Cleveland la Bridgewater House și un grup mare de familie expresiv, oarecum pestriț, la Devonshire House din Londra Ceilalți portretiști englezi care au lucrat după Lely și Kneller ar trebui lăsați la istoria locală a picturii și, dimpotrivă, Sir James Thorngill ( - ) ar trebui menționat ca primul pictor istoric englez „semnificativ” A pictat în grisaille (gri pe gri) evenimente din viața Apostolului Pavel în cupola Sf Paul, și în culori pestrițe, prea pestrițe, o serie de fresce din viața lui William al III-lea în sala mare a spitalului din Greenwich; la Blenheim, Hampton Court și Oxford (All Saule and Keynes College) puteți găsi și picturile sale Deja fiind primul pictor englez care a primit nobilimea, el ocupă o poziție binecunoscută în istoria artei engleze Dar el nu s-a ridicat deasupra eclectismului convențional languid Tot ce se știe despre dezvoltarea gravurii engleze este adunat într-o prezentare vizuală a lui Sidney Colvin Numai cu marii maeștri de gravură și mezzotinta ai secolului al XVIII-lea începe marșul victorios al artei engleze în domeniul reproducerii, care nu ar fi putut fi prezis din realizările sale din secolul al XVII-lea Arta secolului al XVII-lea în Scandinavia Arta acestei perioade în Danemarca O privire de ansamblu asupra dezvoltării artei daneze Dezvoltarea artei daneze a rămas serios în urmă cu cea a Europei de Vest, prin urmare, în perioada analizată, țara are o predominanță covârșitoare a maeștrilor germani, olandezi și francezi În același timp, secolul al XVII-lea a lăsat un număr semnificativ de monumente de artă în Danemarca, în mare parte datorită patronajului regelui Christian IV Dacă ambele regate nordice, Suedia și Danemarca-Norvegia, au ocupat acum o mare poziție în consiliul și pe câmpurile de luptă ale popoarelor, atunci terenul pentru dezvoltarea vieții lor spirituale și artistice nu a fost încă pregătit Curțile din Stockholm și Copenhaga și-au putut satisface totuși dorința de a ajunge din urmă cu restul marilor puteri în artele plastice doar atrăgând artiști străini Germanii și olandezii, și apoi francezii, au fost în mulțime, iar dacă câțiva dintre ei au descoperit o personalitate artistică independentă, acest lucru nu le diminuează importanța în ceea ce privește însămânțarea semințelor artistice în nov În Danemarca, regele Christian IV ( - ) a fost un constructor atât de activ și iubitor de artă, încât istoria artei daneze distinge stilul lui Christian IV Acest stil, care a preferat o clădire din cărămidă cu înveliș din piatră cioplită, este doar „una dintre verigile Renașterii germano-olandeze” Un fronton înalt, cu trepte în dezvoltare și turnuri pitorești din lemn, acoperite cu metal, determină impresia exterioară a bisericilor și palatelor Decorul cu pilaștri și coloane se limitează în cea mai mare parte la portal și fronton Buclele și legăturile sunt aplicate în forme foarte perfecte Cea mai bună clădire a acestui stil este celebrul Castel Frederiksborg ( - ), spălat de valurile întunecate ale lacului, restaurat după un incendiu din Meldalem în stil vechi Regele însuși este considerat arhitectul său, iar Jörg von Freiburg și Hans van Steenwinkel Jr ( ), originari din Copenhaga, fiul bătrânului Steenwinkel, care a migrat din Olanda, sunt numiți interpreți Patru anexe cu turnuri de colț înconjoară curtea pătrată de onoare în vechiul mod francez Aripa din față este o terasă joasă, decorată cu arcade semicirculare toscane, străpunse de porți luxoase, cea mai intima operă a lui Steenwinkel Ambele etaje inferioare ale fațadei secrete care dă spre curte sunt desfășurate în „arbore” decorate în mod egal Turnul principal se ridică în curtea de lângă aripa laterală de vest, în care se află o sală a cavalerilor deasupra bisericii Biserica cu bolți plate are ferestre de lancet, navele sale laterale poartă empora în vârf, iar stâlpii sunt decorați alternativ cu simpli și perechi, iar la etajul inferior cu ionici, în coloanele corintice superioare; toate planurile sunt însuflețite cu cartușe și arabescuri cu aurire abundentă În general, aceasta este una dintre cele mai magnifice decorațiuni interioare ale Renașterii de Nord O ascensiune mai simplă, dar mai rapidă este Castelul Rosenborg ( - ) din Copenhaga, în același stil pe care o legendă neplauzibilă îl atribuie arhitectului englez Inigo Jones Bursa lungă din Copenhaga ( - ) aparține celor mai susținute clădiri seculare de acest stil, a căror intrare principală este situată pe latura îngustă de vest cu un fronton larg executat de Steenwinkel Pilaștrii de gresie de pe fațadele din cărămidă sunt decorați cu herme cariatide O clădire rezidențială îngustă de aceeași stil - casa Burgomaster Hansen ( ) din Copenhaga, iar cea mai bună clădire de biserică este în Christianstad ( - ) în Schonen, pe atunci încă deținută de Danemarca Bolțile sale gotice sunt susținute de stâlpi octogonali zvelți încoronați cu gzymzas sub formă de capiteluri toscane, iar aspectul său, în ciuda turnului vestic masiv, dă impresia unui castel cu cele șapte frontoane puternice și înalte Orez Vedere parțială a zidului bursei din Copenhaga Capela funerară Steenwinkel a lui Christian IV din Reskild respira cu o renaștere mai pură Adevărata renaștere a intrat în Copenhaga abia sub Frederic al III-lea ( - ), unde este reprezentată în simplitatea sa artistică de Castelul Charlottenburg ( ) Vitruvius danez al lui Turach ( ) conține fotografii excelente ale tuturor clădirilor daneze din acea vreme Orez Castelul Fredericksburg Vedere din curte Sculptura daneză din prima jumătate a acestei perioade a fost dominată și de Hans van Steenwinkel cel mai tânăr În orice caz, el este responsabil pentru unele dintre numeroasele lucrări sculpturale, pur artizanale, care împodobesc clădirile mai sus menționate Cu cerințe mai mari aplicate în străinătate Frumoasele figuri din bronz ale Fântânii Neptun din curtea Castelului Frederiksborg ( ), furate de suedezi și care se află acum în Schlossgarten din Stockholm, au fost realizate de olandezul Adrien de Vries din Praga În a doua jumătate a secolului al XVII-lea, când a fost necesară ridicarea unui monument de un stil superior, s-au îndreptat către francezi Lyonianul Abraham César Lamoureux, elev al lui Custu, turnat din plumb între - pentru Kongens Nitorv, o puternică statuie ecvestră a lui Christian V, călcând în picioare „Invidia” răsturnată Orez Interiorul bisericii castelului din Frederiksborg Pentru pictura daneză din secolul al XVII-lea, a cărei istorie a fost scrisă de Madsen, pe lângă serii artistice nesemnificative de picturi decorative pe perete și plafon, contează în principal portretele societății de curte, dintre care sunt multe adunate în Castelul Rosenborg; o trecere în revistă completă a acestora este dată de Lund în eseul său lung despre portrete Această portretizare a fost dominată de olandezi Sub Christian IV, a sosit Jacob van Dort, reprezentat la Castelul Rosenborg printr-un portret dublu fără artă, expresiv al reginei Anna Catharina și al fiului ei, îmbrăcați în roșu ( ); Peter Isaks ( - ), un olandez născut și murit la Helsingborg, s-a întors la Copenhaga, a pictat viu, în ciuda ipostazelor forțate, un portret de grup al familiei regale din Castelul Rosenborg, iar în fiul celebrului scriitor de artă Karel a sosit în Danemarca van Mander II ( - ), pentru a face panouri de perete cu imagini pentru Frederiksborg Victorii suedeze, din păcate arse Fiul său Karel van Mander III ( - ) este considerat fondatorul picturii daneze Este cunoscut chiar și sub numele de „Apelele danez”, iar portretele sale, în ceea ce privește puterea de observație și puterea imaginii, se alătură celor mai bune lucrări ale școlii olandeze În Muzeul din Copenhaga, este reprezentat de mai multe picturi istorice și portrete ale amiralului Ove Giedde și piticului Giacomo Favorka cu un câine Portretul său al unui cuplu căsătorit, mergând mână în mână, este magnific la Hofjegermeister Segested-Yuel din Ravngolt Orez Portretul piticului Giacomo Favorka de Karl Mander al III-lea în Muzeul din Copenhaga Alături de Van Mander cel Tânăr, cel mai proeminent pictor din Copenhaga a fost cumnatul său Abraham Wuchters, care a venit cu el în Portretele lui Wuchters sunt stilizate mai deliberat în ipostaze, mai plastice în dezvoltare, dar mult mai reci decât cele ale lui Mander portrete Portretul lui Ulrich Christian Güldenlöwe ( ) într-un costum de satin roșu, cu un pug alb în spate, în fața unei perdele gri (la Muzeul din Copenhaga), a stârnit admirația generală Mai puțin importanți decât acești portretiști sunt fondatorii picturii de gen în Danemarca: surdo-mutul oldenburger Wolfgang Geimbach (c Tusen Gelton, care a sosit în Suedia în și a murit în ca pictor de curte la Copenhaga Madsen se referă la el în mod destul de potrivit drept „surogatul lui Mieris” Pictorul de curte al lui Christian V ( - ) Jacques d'Agard ( - ) a fost un francez, iar portretele sale pompoase (de exemplu ale lui Christian V la Rosenborg) trec deja în epoca perucilor din secolul al XVIII-lea Arta secolului al XVII-lea în Suedia Privire de ansamblu asupra dezvoltării artei suedeze Arta Suediei de la începutul secolului al XVII-lea s-a dezvoltat în principal sub patronajul casei conducătoare și a fost reprezentată în principal de maeștri străini: olandezi, francezi și germani În general, Renașterea italo-franceză domină în toate sectoarele Ceva mai bogată și mai completă decât în Danemarca, arta secolului al XVII-lea s-a dezvoltat în Suedia, care a apărut în splendoarea ei inițială în ediția veche și luxoasă a lui Dahlberg „Suedia veche și nouă” („Suecia antiqua et moderna”) și în dezvoltarea istorică prezentat într-o nouă lucrare excelentă Upmark În prima treime a secolului al XVII-lea, sub Gustavus Adolphus, arta suedeză era în esență curtenească Construcția vechiului palat regal, asemănător unui castel, din Stockholm a continuat sub îndrumarea maeștrilor olandezi Castelul Wabigholm, care a fost construit de maestrul olandez Florence Claes Becker între și , se etalează în toată splendoarea clădirilor olandeze din cărămidă cu înveliș de piatră cioplită Deja aici s-a manifestat dorința de aranjare simetrică corectă a anexelor Frontoanele înalte curbate în volute, ferestrele încoronate variat și arbitrar, buclele luxoase și accesoriile de pe portalul principal magnific sunt tipice pentru „Renașterea timpurie” din nord Mai târziu, a apărut Hans Jakob Kristler, originar din Strasbourg, care a reconstruit pentru nemți Biserica Gertrude ( - ) într-un stil distinct amestecat, iar comandantul suedez Delagardie a construit palatul orașului neconservat Macales și probabil și castelul rural Jakobsdal Pilaștri corinteni din întreaga fațadă a acestui castel arată, în ciuda frontonului mijlociu nordic, o întorsătură decisivă spre Înalta Renaștere O înaltă renaștere completă a fost adusă la sfârșitul anilor treizeci de către francezul Simon de Lavalle (d ), a cărui lucrare cea mai bună, proiectarea casei cavalerilor, nu a fost implementată, și Nicodemus Tessin senior din Stralsund ( - ) ), care la început a fost responsabil de construcția unui castel larg răspândit Tide pentru cancelarul de stat Oksenshtirna, iar apoi a construit biserica din Jedera ( - ) Portalul principal baroc al Tide a fost executat în de către sculptorul german Heinrich Blume Aspectul bisericii din Jedera seamănă cu biserica din Christianstad, cu frontoanele sale puternice în trepte, dar în toate formele individuale dezvăluie italismul progresiv Când regina Cristina a abdicat în , influența italo-franceză a triumfat deja în toată arhitectura suedeză Nicodim Tessin cel Bătrân, care a vizitat Italia, a construit sub Carol al X-lea și Carol al XI-lea o serie de palate rurale disecate cu succes în planul principal pentru familiile nobile și regale, simple ca înfățișare sau disecate de pilaștri în înălțimea întregii clădiri, încununate cu acoperișuri înalte de diverse forme În orice caz, cu ajutorul lui, au apărut castelele Stokloster, Eriksberg, Malsoker, Salsta, iar Castelul Jacobsdal din Ulriksdal a fost reconstruit Cea mai bună clădire seculară din Tessin este palatul reginei Drottningholm ( - ), a cărui amenajare generală, cu curți anexe spațioase, acum reconstruite, este mai interesantă decât clădirea în sine, decorată doar la articulațiile principale cu încadrare mai mult sau mai puțin bogat ferestre În interior, decoratorii suedezi și străini s-au întrecut pentru a împodobi biserica într-un nou gust, conform spiritului vremurilor, cu pilaștri, muluri și tablouri pe plafon Cea mai bună clădire a bisericii din Tessin este catedrala din Kalmar (din ), o încrucișare între o clădire alungită și centrală, a cărei fațadă principală largă are un fronton grecesc între turnurile laterale, pilaștri toscani austeri în partea inferioară, pilaștri ionici casți în etaj superior îngust, este o impresie destul de clasică Fiul celui mai mare Tessin, Nicodim Tessin cel mic ( - ), născut în Nikeping, a finalizat Drottningholm și apoi s-a dedicat în principal construcției ulterioare a castelului regal din Stockholm Proiectele sale au fost aprobate în și o nouă aripă de nord a crescut rapid; dar în , după un incendiu devastator, rămășițele vechiului burg au trebuit să fie complet demolate, iar maestrul a fost însărcinat să ridice un nou castel Această frumoasă clădire nouă aparține secolului al XVIII-lea Simon de Lavalle a avut și un fiu care i-a succedat, Jean de Lavalle ( ), unul dintre cei mai influenți arhitecți din Stockholm ai vremurilor sale Cea mai faimoasă biserică a ei este Sf Catherine ( - ) este prima biserică centrală adevărată din Stockholm Planul său principal este o cruce echilaterală, de cele patru colțuri exterioare ale cărei patru pătrate sunt atașate; din acest plan de bază se dezvoltă treptat o clădire bine segmentată culmită cu o cupolă centrală înaltă Bolile unui interior simplu seamănă încă cu cele gotice Afară domnește dorismul simplu Cea mai bună clădire seculară a acestui maestru este „Casa Cavalerilor” din Stockholm, ale cărei patru fațade, pe un plan principal dreptunghiular, sunt dezvoltate destul de sistematic Ambele etaje principale sunt conectate prin pilaștri corinteni înalți, purtând un antablament clar definit sub un acoperiș înalt Frontoanele clasice încoronează marginile de mijloc ale ambelor laturi lungi Ghirlande suspendate strict asezonate completează decorul fațadelor În general, aceasta este o renaștere nordică dură La sculptura decorativă a arhitecturii suedeze din prima jumătate a secolului, când a dominat dorința de a umple pereții cu o multitudine de forme răsucite figurate, au luat parte o serie de cioplitori străini germani în piatră, cum ar fi Blume menționat mai sus și nativul din Hamburg Heinrich Wilhelm (d ), al cărui talent decorativ a fost exprimat în stilul cartușelor pietrelor funerare ale familiei Oksenshtirna din biserica Jedera cu toate adaosurile figurative și ornamentale Motiv baroc, constând din măști cu fâșii agățate de baldric din piele, aplicate de el în piatra funerară a copiilor din Oxenshtirna care au murit în tinerețe în biserica Sf Nicholas la Stockholm, a trezit interesul pentru Suedia Însă când și-a asumat sarcini mai înalte, pentru figurile mincinoase de pe sarcofagul bisericii Ieder, inconsecvența sa artistică s-a dezvăluit imediat Cu toate acestea, execuția pietrelor funerare în Suedia era încă încredințată olandezilor Pe mormântul lui Baner din Catedrala din Uppsala ( ), haarlemianul Aris Claeson se numește autorul și sculptorul acestuia Soții decedați se odihnesc pe patul din față sub un baldachin purtat de cariatide femele sub formă de herme Pieter de Keyser (n ) este considerat a fi autorul pietrei funerare a unui comandant care a murit în și a soției sale în catedrala din Sklara Cuplul se odihnește aici sub un baldachin pe coloane dorice împodobite cu figuri alegorice În continuare, patul din față cu figuri culcate a fost mutat pe epitaful de perete, iar în concluzie acestea au început să se limiteze la un singur epitaf de perete Un exemplu de epitaf de zid luxos și nobil este placa Reichsrat Eric Flemming (d ) din biserica din Sorund, aparținând, după cum spune inscripția, lui Nikolai Millich Poate același Millich este autorul magnificului mormânt al lui Bielkenshtirna din Österganning ( - ), cu un grup alegoric baroc plin de viață, din marmură Fără îndoială, pentru scara de la Drottningholm a făcut statui mari ale lui Apollo și Muzelor, precum și Minervei cu trăsăturile reginei Christina Pictura a fost limitată în Suedia în secolul al XVII-lea la picturi decorative pe tavan sau perete sau portrete A fost pictor portretist în Suedia în și olandezul Jacob van Dort, deja cunoscut nouă în Danemarca; este reprezentat în Muzeul din Stockholm doar prin portrete ale regilor danezi Dintre pictorii de curte ai reginei Christina, merită menționați olandezul David Beck (d ), un elev al lui Van Dyck, și faimosul francez Sebastian Bourdon Prima a fost la Stockholm între - , a doua - - Ambele sunt reprezentate în Muzeul din Stockholm cu portrete expresive ale reginei învăţate Singurul pictor scandinav din acest timp cunoscut în afara țării sale, pictorul de flori Ottomar Elliger cel Bătrân al Göteborg ( - ) și-a dus arta proaspătă și colorată în străinătate A studiat cu Daniel Segers la Anvers și a murit ca pictor de curte la Berlin În Suedia erau activi aproape exclusiv artiști străini Adevărat, printre artiștii decoratori din a doua jumătate a secolului se poate numi suedezul Johann Silvius (d ), a cărui pictură din capela castelului Stockholm și din galeria castelului Drottningholm ( - ) dă impresia de imitare a lui Lebrun Cel mai bun maestru al acestei specialități din Stockholm a fost David Klöcker ( ), originar din Hamburg, care s-a dezvoltat în Olanda într-un pictor portretist, iar în Italia sub îndrumarea lui Corton într-un pictor de tavan, în a fost numit pictor suedez de curte, iar în a primit nobilime sub numele de Klöcker von Ehrenstrahl Cele mai plăcute lucrări decorative ale sale sunt în castelele din Drottningholm și în Stockholm, lucrările religioase fără viață ale operei sale sunt în biserica Sf Nicolae Din ipostazele sale forțate, portretele prost observate, să numim un grup mare de portrete al familiei lui Carol al XI-lea din Gripsholm August Gahr vorbește în detaliu despre Ehrenstrahl și școala sa Nepotul lui Ehrenstrahl, David Kraft din Hamburg ( - ) a fost principalul său succesor ca portretist Cele mai multe dintre cele de portrete enumerate de Gahr sunt în castele suedeze, în principal în Gripsholm Scrise rigid și sec, ele sunt remarcabile doar prin buna redare a ipostazei „epocii perucilor” Dar, pe lângă Ehrenstrahl și Kraft, Amsterdammer Tusen Gelton, ale cărui patru picturi se află la Muzeul din Stockholm, și Martin van Miytens cel Bătrân de la Haga ( - ), al cărui fiu era mai faimos decât tatăl său, au acționat ca portretiști olandezi în Stockholm Maeștrii care au pictat și sculptat la începutul secolului în castele suedeze au fost, desigur, din nou francezii, Jacques Fouquet și Rene și Evrard Chauveau Toți acești maeștri au o anumită semnificație ca pionieri ai artei lor pe un teren neatins Arta secolului al XVII-lea în Europa de Est creștină Arta acestei perioade în Polonia Privire de ansamblu asupra dezvoltării artei poloneze Arta poloneză se dezvoltă în strânsă legătură cu arta vest-europeană În perioada analizată, influența italiană dominantă anterior este înlocuită în unele zone (în special în sculptură) de germană Regele polonez Jan Sobessky a câștigat, după cum se știe, în o victorie decisivă lângă Viena, care a oprit invazia turcilor și a restabilit independența Ungariei, care stătuse timp de de ani sub jugul mahomedan Însă țările eliberate în următoarele decenii au fost atât de preocupate de reînnoirea lor economică, încât nu au putut arăta demn de mențiune despre activitatea artistică Prin urmare, în domeniul artei, doar Polonia și Rusia contau în secolul al XVII-lea în Europa de Est Dar, ca și înainte, doar arta rusă are un caracter oriental Polonia a fost de partea Europei de Vest de câteva secole Adevărat, nu exista artă poloneză ca atare în secolul al XVII-lea, la fel cum nu exista artă scandinavă Dar, în timp ce în secolul al XVI-lea Polonia se mândrea cu cea mai bună colonie de arhitecți și sculptori italieni din această parte a Alpilor și cu un aflux constant de cei mai buni meșteri germani, în secolul al XVII-lea arta ei a fost redusă de italieni și germani la stilul mijlociu de epoca, din care nu exista ieșire În plus, dezvoltarea independentă a artei din Cracovia a fost brusc întreruptă de transferul reședinței la Varșovia, realizat de Sigismund al III-lea la începutul secolului; iar la Varşovia a fost necesar, într-o oarecare măsură, să se reia de la început Cele mai semnificative dintre bisericile din Cracovia din Renașterea târzie și rămășițele barocului biserica cruciformă, cu cupolă, din Petra, menționată mai sus, construită de Bernardone Cel mai important interior baroc al bisericii din Cracovia a apărut în biserica universității sau în biserica Sf Anna, al cărui maestru principal a fost Pietro Paolo Olivieri Cu toate acestea, lucrarea ei luxoasă de stucaturi aurite îi aparține Baldassarei Fontana Desigur, în Varșovia înfloritoare rapidă, în cursul secolului al XVII-lea au apărut o serie de noi biserici, care, totuși, dezvăluie stilul epocii în forme goale și grele În termeni artistici, chiar și marea biserică rece Capucină a Schimbarea la Față a lui Hristos ( ), construită de arhitectul curții Agostino Locci pentru a comemora victoria asupra turcilor, nu are aproape nicio semnificație În orice caz, aceste mostre arată că la Varșovia, ca și la Cracovia, și în secolul al XVII-lea, artiștii italieni erau preferați Palatul lui Wielpolski din Cracovia, actuala primărie, doar lucrarea de mijloc; iar primele palate regale din Varşovia nu se ridică la nivelul unor lucrări de arhitectură exemplare Dacă comparăm castelul regal al lui Sigismund al III-lea cu desenul ruinat al „Palatului Saxon”, în care au locuit mai târziu regii sașo-polonezi, atunci și aici se remarcă transformarea turnurilor de colț medievale în pavilioane de colț mai confortabile În mod semnificativ, cea mai bună clădire a lui Jan Sobieski, mobilată pe părțile laterale cu turnuri de pavilion, este clădirea din mijloc a castelului regal Villanova de lângă Varșovia, ridicată între - Giuseppe Belotti În domeniul sculpturii, influența italiană în Polonia a fost din nou înlocuită cu cea germană în secolul al XVII-lea Breslavianul Johann Pfister, care a fondat un mare atelier la Lemberg în , a furnizat bisericilor poloneze morminte pretențioase de alabastru și marmură, dintre care remarcăm mormintele princiare ale Catedralei din Tarnow datorită dimensiunilor și luxului materialelor Bronzul și alte sculpturi din metal par să fi venit în primul rând din Danzig În orice caz, sarcofagul de argint al lui St Stanislav din Catedrala din Cracovia ( ), decorată cu reliefuri de dimensiuni medii, a ieșit din atelierul din Danzig al lui Peter von den Rennen Lucrările de acest fel dezvăluie stilul sculptural al epocii în maniera olandez-germană La fel a fost și cu pictura în Polonia Italianul Tommaso Dolabella din Belluno, ale cărui picturi destul de slabe, susținute în stilul venețian târziu, se găsesc în bisericile Sf Catherine, Sf Mark și dominicanii din Cracovia, a fost pictorul de curte al lui Sigismund al III-lea În a doua jumătate a secolului domnea influența gravurilor lui Rubens Ele au fost ținute de polonezul Franz Leksitsky, ale cărui picturi gigantice superficiale umplu bisericile poloneze Bernardine Daniel Freherus este renumit ca portretist din Cracovia, a cărui cea mai bună lucrare este încă considerată a fi un portret destul de urât al episcopului Trebitsky în biserica franciscană, înfățișând acest demnitar al bisericii în plină creștere în fața unei perdele de intrare întinse în diagonală Cu o mândrie deosebită, polonezii subliniază faptul că Bogdan Lubinetsky ( - ), care a fost la un moment dat directorul academiei din Berlin, era originar din Cracovia Dar acest artist mediocru nu-i datorează patria nici educație, nici faimă Arta rusă a secolului al XVII-lea revizuire generală Privire de ansamblu asupra dezvoltării artei ruse Arta rusă din perioada analizată s-a dezvoltat într-o direcție proprie, originală, combinând moștenirea bizantină și împrumuturile transformate creativ din clasicism (în principal italian) Bisericile, mănăstirile și, într-o măsură mai mică, casele laice sunt construite într-un stil caracteristic național Pictura este reprezentată în principal de icoane în stil bizantin și fresce, modul de execuție care până la sfârşitul secolului s-a dezvoltat în direcţia realismului Studiile rusești din ultimele decenii au încercat cu succes să aducă o lumină puternică asupra departamentelor de mai târziu ale artei naționale rusești, singura fiică supraviețuitoare a artei bizantine Pe lângă istoria artei lui Novitsky și articolele individuale ale diverșilor savanți, „Monumentele arhitecturii antice ruse” ale lui Suslov și „Materialele despre istoria iconografiei ruse” ale lui Lihaciov sunt de o importanță deosebită pentru secolul al XVII-lea Întrucât însă semnificația artei ruse din acele vremuri era limitată la țara țarilor, ne vom mulțumi aici cu scurte indicații În arhitectura bisericească rusă înfloritoare a secolului al XVII-lea, găsim, în diverse variante și adesea amestecate între ele, în principal două tipuri principale care au apărut unul lângă altul deja în secolul al XVI-lea: tipul unei biserici cu cinci cupole, al cărei strălucitor cupole de ceapă, adesea numeroase, se înalță deasupra acoperișului, uneori pe turnuri înalte, cilindrice, asemănătoare gâtului, uneori acoperite cu obeliscuri, și un tip de biserică piramidală, înconjurată la fund de verande și scări acoperite, dar și de obicei încoronată cu mici cupole de ceapă Clopotnițele octogonale piramidale au fost adesea plasate lângă bisericile cu cinci cupole, dar adesea și legate de ele într-un întreg inseparabil Vechiul stil rusesc din lemn rezonează predominant în bisericile piramidale mai simple; în unele zone ale imperiului regilor, mai ales în nordul îndepărtat, iar acum nu lipsesc adevărate biserici de lemn, păstrând stilul în puritatea lui originală, și de aceea par a fi traduceri din limba norvegiană veche Caracteristică, de exemplu, este biserica de lemn din Umba, la Marea Albă, cu acoperișurile îngrămădite unul deasupra celuilalt și leagă totul printr-o piramidă mijlocie octogonală, culmită cu o cupolă de ceapă Nu există niciun indiciu de Renaștere italiană aici Renașterea italiană și stilul baroc internațional, chiar și în bisericile rusești de piatră din această epocă, răsună doar puțin, fragmentar și în versiuni distorsionate Exemplul dat de Catedrala Arhanghel din Kremlinul din Moscova, cu capitelurile sale pure ale Renașterii timpurii, nu a găsit imitatori Coloanele și pilaștrii rotunzi simpli, dând impresia Toscanei de la distanță, au uneori vârfuri plate, reprezentând o încrucișare între capitelurile dorice și cele romanice Amintirile corintice apar în forme mai pure Stâlpii de balustradă foarte distanțați și coloanele rotunde subțiri sunt conectate prin curele largi Numeroase rame exterioare de ferestre, decorate luxos, sunt încoronate cu arcade chiulate mai des decât cu frontoane triunghiulare Pe portalurile de intrare, nu mai puțin bogat încadrate, arcade rotunde și plate alternează adesea cu cele chiulate Unele acoperișuri capătă caracterul lor aparte datorită prelungirilor false în formă de mansardă, preponderent alungită în formă de chilă, cu care sunt așezate precis Devenind mai mici în rândurile superioare, aceste decorațiuni leagă marginea acoperișului de turnurile cu cupolă Nu le plac zonele goale de pereți Uneori, pereții sunt complet acoperiți cu patrulatere fațetate sau chiar în formă de casetă Balustradele verandelor, vestibulelor sau galeriilor constau rareori din stâlpi individuali; în cea mai mare parte, aceștia sunt pereți plini, decorați la exterior cu casete patrulatere dispuse în rând la înălțimea peretelui Printre formele individuale abundente și variate ale acestui stil, modele geometrice străvechi, zig-zaguri, dungi și solzi pot fi văzute ici și colo În comparație cu stilul rusesc al catedralelor din Evul Mediu, acest întreg tip de construcție și decorare poate fi desemnat cu numele de baroc național rus Orez Biserica Învierii din Kostroma Potrivit lui V Suslov La Moscova există așa-numita „Biserica Roșie” a Adormirii Maicii Domnului, un exemplu binecunoscut al celei mai luxoase combinații a sistemelor cu cupolă de ceapă și turn piramidal și, în același timp, cu influențe italiene extrem de clare , cu despărțirea pereților prin coloane în stil corintic și rame de ferestre baroc Într-un stil mai pur cu cupolă de ceapă se află Biserica Nașterea Fecioarei din Putinki din Moscova, al cărei etaj inferior simplu dă impresia că este corintian, iar toate frumusețile descrise anterior sunt împrăștiate pe partea superioară În Kremlinul din Rostov există cinci biserici din secolul al XVII-lea Biserica Învierii și Biserica Sfântul Ioan Făcătorul de Minuni au fațade înalte, bogat disecate, mobilate pe fațada frontală cu turnuri medievale rotunde, iar în vârf se termină ca niște adevărate biserici cu cinci cupole Biserica Învierii din Romanov-Borisoglebsk de lângă Rostov ( ) este o biserică cu cinci cupole, cu o verandă circulară cu două etaje clar exprimată, ale cărei arcade semicirculare corespund câmpurilor pictate semicirculare de sub acoperișul principal și gâturile a cupolelor de ceapă sunt disecate prin false arcade în formă de chilă Cu un aranjament similar, Biserica Învierii din Kostroma ( ) are toate deschiderile semicirculare fără excepție și decorarea pereților fațetați Biserica este deosebit de bogat disecată Maica Domnului din Kazan în Murom ( ), echipată cu două turnuri piramidale Ramele de aici sunt semicirculare, chilete cu frontoane triunghiulare, dintre care unul este rupt, ca în stilul baroc occidental Ramele ferestrelor Bisericii Maicii Domnului din Kazan din Markov arată complet rusești Un exemplu de biserică rusească din secolul al XVII-lea cu cupole plate și zakomara plate este Biserica Arhanghelului Mănăstirii Makariev din Zheltovodsk Orez Încadrarea ferestrei Bisericii Maicii Domnului din Kazan din Markov Potrivit lui V Suslov Dintre casele rusești de atunci, în primul rând, actuala clădire a belvedere sau a palatului turn din Moscova, situată în jurul unei curți pentagonale cu cinci etaje trepte, în scădere treptat, a cărei împărțire de la distanță, dar numai de la distanță , seamănă cu italianizarea Renașterii târzii O casă privată rusească deosebit de interesantă a acestei vremuri, o clădire din piatră cu anexe (restaurate) din lemn, este casa lui Zeleishkov din Ceboksary, provincia Kazan Deschisă de două trave arcuite, marginea din mijloc, în care urcă scara, este încununată în fața acoperișului cu o uriașă zakomara din lemn în formă de chilă În cele din urmă, nu trebuie să uităm de Turnul Sukharev din Moscova, ridicat în Petru cel Mare În comparație cu Ivan cel Mare, terminat în , a cărui „mireasă” poporul rus o numește, ea face deja o impresie mult mai europeană cu scheletul ei Este una dintre ultimele lucrări de arhitectură din perioada „Moscova” a imperiului țarilor Odată cu întemeierea Sankt Petersburgului ( ), începe perioada Sankt Petersburg a Rusiei, care își întoarce conștient fața spre Occident Orez Casa lui Zeleyshchikov din Ceboksary (provincia Kazan) Potrivit lui V Suslov Se poate spune mult sau puțin despre pictura rusă a secolului al XVII-lea Trebuie să ne mulțumim cu puțin Pe lângă frescele bisericii, preponderent pe fond albastru, mereu pictate în ritmuri antice solemne bizantine cu figuri exagerat de lungi, imaginile de pe scândurile catapeteasmelor bisericești, icoane ale caselor particulare și miniaturi ale manuscriselor, cărora în școala de la Kiev se alătură prin gravuri pe cupru și lemn deja atinse de Occident, au importanță Serii mari de fresce din secolul al XVII-lea, în care un simț independent al naturii și fantezia artistică arzătoare se luptă destul de des cu prescripțiile antice, au fost păstrate în unele biserici din Moscova, Yaroslavl și Rostov În Catedrala Arhanghelului din Moscova ( - ) deasupra mormintelor lor este înfățișat un șir de regi în mărime naturală, în ipostaze nemișcate, dar există și o imagine a Judecății de Apoi Un anume Ermolaev este considerat a fi pictorul acestor tablouri Dar adevăratul inovator este Simon Ushakov, în care Moscova, la sfârșitul secolului al XVII-lea, poseda un maestru care a rupt legăturile bizantine cu un puternic simț al vieții Cu toate acestea, informațiile pe care le avem la dispoziție despre lucrările sale celebre nu sunt suficiente pentru a forma o reprezentare vizuală a acestora Pentru o privire de ansamblu asupra iconografiei rusești a picturilor murale și a imaginilor de cameră, încă nu avem fortărețe de încredere Fără îndoială că în această artă bizantino-rusă amorțită, cercetările ulterioare vor dezvălui începuturile dezvoltării importante pentru diverse localități și diverse influențe externe care au venit chiar din arta occidentală revizuire generală Privire de ansamblu asupra artei europene Secolul al XVII-lea a fost marcat de răspândirea barocului italian pe întreg continentul, cu dezvoltarea sa creativă în Olanda și Franța O altă tendință puternică a fost realismul, care s-a dezvoltat cel mai intens în țările germane Cea mai mare ascensiune în epoca luată în considerare a avut loc în pictură Altfel decât la sfârșitul secolului al XVI-lea, lumea artei europene privea sfârșitul secolului al XVII-lea Puterea grandioasă și stilul baroc masiv, mișcat de renaștere, i-au dat pretutindeni o nouă amprentă Atât Arno, cât și Tibru, precum și Sena și Tamisa, erau acum dominate de cupole uriașe de biserici, și peste tot se înălțau acele fațade ale bisericilor abundent disecate, luxos de vii, și totuși susținute integral, ale căror prototipuri în secolul al XVI-lea a luat naștere la Roma și în Italia de sus; peste tot au apărut palate puternice, întinse, precum Versailles, înconjurate de grădini amenajate cu stil Sculpturii, căreia i s-au dat în principal sarcinile decorative de decorare a palatelor, altarelor, portalurilor bisericilor și rezervoarelor, a urmat de bunăvoie liniile mari, animate, curbe ale arhitecturii Prin urmare, mișcările corpului au revenit destul de des la curbele figurilor gotice antice, iar hainele fluturate au primit o viață independentă, mai pitorească și mai decorativă decât plastică Tablouri uriașe cu plafon de un gen nou, disecate în moduri până atunci necunoscute, s-au răspândit debordant, aproape fără legătură cu arhitectura, viață colorată peste săli laice și bisericești gigantice Pictura de perete a fost în mare parte încă înlocuită cu picturi țesute Dar în toate bisericile catolice le-au luat locul picturi gigantice de altar, pline de curbe baroc, respirand pasiune religioasă, ale căror imagini, în legătură cu stilul ramelor lor luxoase, urmau stilul dominant al clădirilor bisericești Fără îndoială, maeștrii italieni ai secolului al XVII-lea au contribuit în mare măsură la dezvoltarea ulterioară a acestei picturi de altar baroc; dar este la fel de sigur că și-a găsit expresia finală doar în cele mai bune lucrări ale lui Rubens, pe pământ flamand Odată cu această artă barocă puternică în integritatea ei, adesea destul de pompoasă, în care experiențele arhitecturii gotice, care nu a dispărut complet timp de un secol întreg, aproape au dispărut, tendința realistă s-a dezvoltat, așa cum s-a întâmplat în toată perioada de glorie, și deși este asociat cu tendința barocului în cele mai grandioase manifestări ale sale, precum sculpturile lui Bernini, picturile lui Ribera și Rubens, dar cu toate acestea a adus în tot felul de artă o serie de creații aproape complet lipsite de baroc, al căror naturalism este clar exprimată opus stilului dominant al epocii În arta construcției, se pot compara, pe de o parte, începuturile unei noi structuri a bisericii de predicare protestantă, pe de altă parte, dorința de a aranja șiruri de spații cu adevărat rezidențiale, care să satisfacă nevoile de locuit în clădirile de locuit, precum și încearcă să adapteze limbajul formelor la materialul de construcție local În sculptură, unde curente laterale, pseudo-clasice au creat acum un alt tip de contrapondere la predominanța gustului baroc, încercările individuale de a face un gen în sculptura din Olanda, Belgia și Franța, și apoi peste tot o parte a sculpturii portretului, aparțin la această tendinţă exclusiv realistă În pictură, această tendință apare mai ales victorioasă alături de metodele anterioare și, în ciuda participării picturii italiene la mișcarea realistă prin Caravaggio, precum și a stilului târzie al lui Tițian, la dezvoltarea unei noi picturi late de măiestrie, cu atât mai departe dezvoltarea acestei noi tendințe nu a avut loc în Italia, ci în alte țări Marii maeștri, Rembrandt, Frans Hals și Velasquez, arată cum acest realism, introdus de mari personalități artistice, a putut, pe de o parte, să se ridice deasupra lui, apelând la ajutorul celor mai puternici fantezia luminii și culorilor și, pe de altă parte, să stabilească și să dezvolte în continuare cele mai rafinate observații ale formelor și culorilor marii naturi; Acest lucru este arătat și în diferite cazuri de acei maeștri predominant olandezi care au putut să-și reproducă peisajele lor simple, smulse din natură și din viața de zi cu zi a celor bogați și săraci, animale și lumea vegetală, până la cea mai simplă natură moartă, la fel de natural ca artistic Deja în secolul al XVI-lea, toate aceste tipuri de pictură existau ca încercări artistice, dar abia secolul al XVII-lea le-a adus la înflorirea maximă și liberă; și, desigur, nu este o coincidență că această dezvoltare a avut loc predominant în Olanda protestantă și republicană Alături de această mare mișcare, esențial decorativă, barocă și o altă tendință nu mai puțin mare, esențial realistă, împletită destul de des cu idei artistice ideale și experiențe baroc, la care se poate adăuga acum în unele privințe clasicismul, ca a treia tendință, direct sau influențată indirect de antichități, s-a dezvăluit până la sfârșitul secolului al XVII-lea în toate domeniile artei, ca o nouă etapă de dezvoltare, o tendință spre ușoară, plăcută, elegantă, jucăușă și jucăușă, care a devenit principala trăsătură a artei secolul care vine Pictura în sine a fost arta dominantă a secolului al XVII-lea Cu greu este necesar să repetăm aici că „pictorul” cu viața sa colorată și perspectivă, cu lumina și umbra sa, cu combinația sa de extreme opuse în plan, a dominat atât arta construcției, cât și sculptura secolului al XVII-lea Aproape toți marii maeștri ai acestui secol, ale căror lucrări ne pătrund în inimile, au fost pictori Secolul al XVII-lea ar fi aparținut celor mai puternice epoci artistice ale lumii dacă nu ne-ar fi oferit alți maeștri decât Velasquez și Ribera, Rubens și Van Dyck, Hals, Rembrandt, Vermeer, Brouwer, Ruisdael și Gobbema În ciuda ultimelor încercări de a realiza în artă, precum și în diverse manifestări ale vieții, o „reevaluare a tuturor valorilor”, încă nu ne putem imagina lumea artei fără maeștri de această amploare CARTEA A TREIA ARTA SECOLULUI AL XVIII-lea Arta franceză a secolului al XVIII-lea Observații preliminare Arhitectura franceză a secolului al XVIII-lea Privire de ansamblu asupra noilor stiluri în Franța secolului al XVIII-lea Principalul stil al artei franceze în secolul al XVIII-lea este rococo, care a devenit larg răspândit sub Ludovic al XV-lea În paralel cu acesta, s-a dezvoltat stilul grecesc, care a apărut ca urmare a dorinței de a reveni la motivele antice în artă Un element important al ambelor tendințe a fost accentul pus pe apropierea de natură Mestecând și flirtând, supus femeilor și lacom de femei, luptă pentru farmec, distracție și comoditate, secolul al XVIII-lea a intrat pe scena mondială În toate domeniile artei și vieții, a fost la început un secol de dezvoltare ulterioară și estompare a Renașterii și barocului, care, totuși, s-au dovedit a fi încă suficient de vitale pentru a se răspândi sub forma unei noi mode independente, ușoare și elegante stil cu noul spirit al vremurilor; mai târziu, însă, atins de un spirit de o seriozitate mai masculină, a fost pretutindeni un zelot pentru o întorsătură care a pus la cale o întoarcere la Renașterea italiană, apoi la romană, apoi în cele din urmă la antichitatea greacă, dar în același timp la natură Dacă Italia a rămas în anumite privințe locul de naștere al acestei mișcări, atunci aceste transformări au avut loc cel mai clar și pe deplin pe pământul francez Mai decisiv ca niciodată, Franța a preluat conducerea dezvoltării artistice ulterioare Noul stil arhitectural al epocii, care a apărut din barocul italian Borromini, Guarini și Cortona, cunoscut în știința germană sub numele comun de Rococo, era francez Termenul „rococo” a fost precedat de denumirea „Rocaille”, desemnând decorațiuni de scoici și grote de stâncă artificială, dar, ca denumire a unui stil, asociate, așa cum a arătat Geimüller, cu decorațiuni de scoici Fără să mergem până la acest cercetător, care vrea să limiteze înțelesul termenului „Rococo” la formațiunile umflate în formă de scoică de „Rocaille”, înțelegem prin rococo nu atât totalitatea tuturor stilurilor epocii lui Ludovic al XV-lea ( - ), dar acel stil ușor, plin de fantezie, decorativ al acestei epoci, care, înrădăcinat în „geniul Gal” (esprit gaulois), ca nouă creație, se opune nu numai barocului Italiei și Germania, dar și la paladianismul Franței și Angliei Acest stil, folosit aproape exclusiv pentru decorarea interioară, este un stil ornamental, absent doar pe marginile semicirculare ale pereților sub formă de lizen, care transformă toți pilaștrii de susținere și de sprijin ai despărțirilor de pereți în rame ornamentale, iar toate ramele în un ornament alungit ca litera S din scoici, dungi, panglici, flori, frunze și ramuri, sustrăgând pe cât posibil chiar și legilor simetriei Deși Shmarsov, pentru a justifica denumirea comună pentru stil, subliniază pe bună dreptate că această decorare interioară se datorează destul de des unui nou, gratuit, conceput pentru un stil de viață mai confortabil, distribuția camerelor, o formă mai potrivită de spații pentru locuit și o clădire mai ușoară în exterior și în interior, cu marginile rotunjite, cu o abundență de ferestre mari și uși duble, încă preferăm să folosim termenul „rococo” într-un sens foarte restrâns, ținând cont deja de contradicția cu francezii Pe lângă Schmarsov și Geimüller, conceptul și esența Rococo au fost analizate în Germania în principal de Zahn, Springer, Semper, Dohme, Schumann, Gurlitt și Jessen Francezii, însă, se referă la stilurile secolului al XVIII-lea pur și simplu prin numele conducătorilor Stilul epocii târzii a lui Ludovic al XIV-lea este urmat de stilul Regency ( - ), stilul lui Ludovic al XV-lea de stilul Pompadour, urmat de stilul lui Ludovic al XVI-lea, care însă, după cum subliniază Chefé, apare deja în ultimele decenii ale lui Ludovic al XV-lea Acest stil liber de lumină, însă, reprezintă, însă, chiar și în Franța, patria sa, doar una dintre tendințele stilului secolului al XVIII-lea În unele țări, precum Anglia, rococo este complet absent, în timp ce în altele, în special în Germania, se dovedește a fi mai puternic și mai durabil decât în Franța însăși Semnificativ mai puternic decât curentul rococo operează în toată Europa, în toate domeniile vieții și artei, recunoașterea necesității unei întoarceri complete, de multe ori sesizată deja în prima jumătate a secolului Critica de artă a avertizat, de asemenea, întoarcerea artei, vorbind mai clar ca niciodată Întoarcerea către antichitatea greacă, spre deosebire de antichitatea romană, a fost pregătită deja în secolul al XVII-lea de călătoriile și cercetările grecești ale lui Jacques Spon și era pregătită deja în în scrierile lui Cordemois, însă, este încă neclar și cu numeroase concesii la stilul epocii Descoperirea Herculanumului și Pompeii ( ), despre care Dartenay a raportat primul, a indicat întreaga antichitate greco-romană în ansamblu Lucrarea lui Piranesi asupra ruinelor romane ( ) s-a limitat în principal la antichitatea italiană Mișcarea greacă a fost pusă în mișcare în special de călătoriile contelui Kaylus, a cărui cea mai bună lucrare a apărut în , de studiile ateniene ale lui Stuart și Revett, dintre care o mare lucrare a fost publicată în , și în Germania de lucrările lui Winckelmann, care a apărut în Gânduri despre imitarea operelor greceşti Kaylus și Winckelmann sunt cei doi lideri științifici ai acestei mișcări artistice Alături de întoarcerea către elenism, pe toată linia apare o întorsătură către natură, al cărei apostol inspirat a fost Jean Jacques Rousseau ( - ) Cu toate acestea, este exact această întoarcere către natură a fost de mai multe ori împletită cu alte impulsuri deosebite Stilul rococo se considera, de asemenea, parte a naturii, având în vedere prospețimea naturală pe care o respiră unele dintre întreprinderile sale și detaliile naturale pe care le-a țesut în cadrele sale fantastice, iar clasicismul grec a fost deosebit de dispus să pretindă o nouă achiziție a naturii, avand in vedere „simplitatea fara arta” a Greciei si in acelasi timp naturala, iar templul grecesc este direct inspirat din natura Această comparație ciudată și ilogică a imitației grecilor antici cu transmiterea naturii autentice a dat celei de-a doua jumătate a secolului al XVIII-lea un caracter special Doar câțiva, precum marele critic francez Diderot, și chiar și asta doar întâmplător, au îndrăznit să contrazică „Nu există nimic manierat”, spune el, „nici în desen, nici în culori, dacă imită conștiincios natura Manera vine de la maestru, de la academie, de la școală, chiar și de la antichități Academiile, care acum au apărut pe modelul parizianului în toate țările europene și au triumfat în lupta împotriva privilegiilor vechilor ateliere, au avut un efect favorabil în ceea ce privește îmbunătățirea condițiilor de viață ale artiștilor, dar peste tot au încurajat plictisitul, învățat corectitudinea, numită „tendința noastră academică” în sens restrâns Însă, pe lângă acest curent opus eleno-clasic și realist, care a luptat împotriva paladianismului, cu baroc și fiica sa, mișcarea rococo, mai străpung două curente laterale Una dintre ele a fost romantismul, care s-a îndreptat către Evul Mediu, în special către gotic Această tendință, ale cărei fundamente literare nu sunt locul de urmărit aici, a apărut în a doua jumătate a secolului în Scoția și Anglia Cele mai vechi clădiri în noul stil gotic sunt în Scoția; în , a apărut eseul lui Goethe „Despre arhitectura germană”, gloriind goticul O altă direcție, est-asiatică, în primul rând chineză, pregătită prin importul masiv de porțelan chinezesc în toate țările europene, susținută de scrierile lui Spence și Chambers despre clădirile și grădinile chinezești ( , , ), s-a exprimat în „chineză” a peisajului rococo, ici și colo, în acoperișurile alungite în stil chinezesc de palate și pavilioane, s-a îmbinat strâns cu rococo în noua industrie independentă a porțelanului din Saxonia și, în curând, în alte țări și, ceea ce este deosebit de remarcabil, a avut un rol semnificativ în reacția împotriva grădinilor arhitectonice din Versailles În arta grădinii chineze, ei s-au gândit să găsească natura și, probabil, acest lucru explică unele dintre deficiențele stilului de grădină „englez” Arhitecții francezi de frunte ai perioadei În timpul secolului al XVIII-lea, câteva școli și tendințe de vârf în arhitectura franceză s-au schimbat, lăsând multe nume remarcabile Majoritatea maeștrilor din această perioadă lucrează în stil rococo, până la sfârșitul secolului, motivele clasice, mai riguroase în arhitectură intră în modă Arhitecții Regency Cel mai mare arhitect al Franței din epoca „Regenței” este Robert de Cotte ( - ), student și cumnatul lui Jules d'Hardouin Mansart, care și-a finalizat capela palatului la Versailles și Palatul Trianon Părțile exterioare ale clădirilor sale, precum rece, toscană dedesubt, corintică deasupra, fața din față a „Oratoriului” și finalizată abia în de fiul său, fațada clasică renascentist a bisericii Saint-Roch din Paris, aparțin o direcţie mai veche şi mai riguroasă Sala lui Hercule din Palatul Versailles este ultima lucrare magnifică de marmură în stilul Ludovic al XIV-lea În construcția de hoteluri private, Cott a fost cel care a luptat pentru un plan de bază mai liber și mai consistent în spiritul epocii, el a fost cel care a introdus un mod de decorare mai ușor și mai plin de viață, care a pregătit stilul lui Ludovic al XV-lea Opera sa exemplară de acest fel este reconstrucția Hotelului de la Brillard (acum Banca Franceză) din Paris, a cărei magnifică „Galeria de Aur” este una dintre cele mai strălucitoare încăperi din Franța - păstrează încă complexitatea pilaștrilor de perete, dar în forme individuale fluide și pline de viață, cu decorațiuni realiste de scoici și frunze , care sunt însoțite de plastic destul de figurat, urmează, fără ezitare, sugestii de fantezie artistică rafinată În afara Parisului, de Cotte a făcut palate episcopale magnifice în Verdun și Strasbourg și a fost autorul frumoasei Place Louis XIV (acum Bellecour) din Lyon Orez Robert de Cotte Biserica Saint-Roch din Paris Dintre maeștrii care s-au dezvoltat în aceeași direcție cu Cott, merită menționat Calheto cel Bătrân, poreclit l'Assurance (m ), constructorul unui număr de „hoteluri” pariziene cu o distribuție mai liberă a camerelor și forme mai ușoare de decor Cu italianul Girardini, în a finalizat clădirea cu un etaj, larg răspândită, a Palatului Bourbon, care, ca sediu al Camerei Deputaților din Franța, a fost reconstruită de mai multe ori Decorațiile interioare care indică dezvoltarea ulterioară a Rococo sunt cel mai convenabil studiate în sălile Palatului Versailles, Fontainebleau și Marele Trianon, renovate în secolul al XVIII-lea, precum și în unele palate private, dintre care Hotelul Subise, actualul principal arhiva de stat din Paris, este cea mai accesibilă Veche incrustație franțuzească cu panouri din lemn, sculptată delicat în stil rococo și pictată cu culori deschise, înlocuiește aici pompa grea de marmură a stilului Ludovic al XIV-lea, împrumutat din Italia Geniul galic și-a simțit puterea aici Multe dintre cele mai bune decorațiuni de acest fel sunt cunoscute doar sub formă de desene și gravuri, publicate în colecții voluminoase, desene ale marilor maeștri ai acestei arte Începutul mișcării este marcat de un grup de artiști „Gillo-Watto”, ale căror proiecte decorative au luat naștere din „grotescurile” lui „Beren-Daniel-Marot”, și adesea fără să se transforme în rococo, s-au transformat în stilul lui Ludovic al XVI-lea Dintre reprezentanții săi, Claude Gillot ( - ) și marele său elev Antoine Watteau ( - ), ale căror decorații de sală sub formă de „cuști pentru maimuțe” s-au păstrat la Chantilly, au devenit faimoși ca pictori și gravori Arhitecții din epoca lui Ludovic al XV-lea Orez Cameră la Hotel de Soubise din Paris, decorată de Germain Voffran Dintre reprezentanții stilului lui Ludovic al XV-lea, Jacques Jules Gabriel ( - ) ocupă primul loc, supraveghend decorarea decorativă în noul gen al Palatului de la Versailles, realizată, după cum a arătat I de Nolac, nu fără ajutorul lui Gabriel , de sculptorul anversoan Jacques Verberkt (d g ) și rivalul său Antoine Rousseau, principalii maeștri ai „Școlii regale Versailles” Scoicile din acest stil rococo Versailles ocupă încă un loc subordonat modest, iar motivele naturale, precum palmierii, joacă rolul principal în cadrele sale elegante ale ramei Parul lui Jacques Jules Gabriel a fost Germain Boffrand ( - ), cunoscut și ca arhitect și ca scriitor de arhitectură Deține decorul ( - ) rafinat în spirit modern al unor părți din camerele Hotelului Subise, fără linii drepte, înlocuite complet de răsuciri ușoare în formă de S, unde ornamentul scoicii se împletește armonios cu planta, iar fantezia veselă este încă peste tot conectată printr-un simț subtil al stilului O serie de alte palate pariziene, cum ar fi hotelurile Montmorency și de Signellac, au fost nu numai decorate, ci și construite de Boffrand Din , a dezvoltat o activitate extinsă de construcție în slujba ducelui Leopold de Lorena la Nancy, care își datorează noua sa catedrală inteligentă și puternicul palat ducal mâinilor iscusite ale lui Boffrand Ambii dintre cei mai buni reprezentanți ai celei mai înalte dezvoltări a rococo sunt cunoscuți în principal pentru desenele și gravurile lor Acești maeștri sunt Gilles Marie Oppenor ( - ), constructorul hotelului celebrului colecționar Pierre Crozat din Paris și Montmorency și decoratorul galeriei Palais Royal, și Juste Aurel Meissonier ( - ), al cărui rococo este cel mai clar se învecinează cu formele înaltului baroc al maeștrilor torinesi, în genul Guarini, de când s-a născut la Torino Printre cele mai bune proiecte adunate în „Operele” lui Meissonier se numără, pe lângă o multitudine de obiecte de artă și meșteșuguri, casa domnului Breton și fabuloasa „Grota”, toate în cele mai libere linii ondulate, ridicate parcă de furtună, a căror super -stilul fantastic, conform lui Geimüller, este singurul urmat de numele Rococo Pentru Designul fațadei Saint Sulpice ( ) de Meissonier este deosebit de important pentru istoria arhitecturii Se deosebește, prin toată vioicitatea contururilor sale întrerupte până la turla turnului de mijloc, cu proporții plăcute și unitatea întregului Este de remarcat că acest proiect nu a fost aprobat, că în schimb s-a realizat proiectul strict clasic al lui Jean Nicolas Servandoni ( - ), finalizat în , cu excepția a două turnuri laterale Deasupra celor douăsprezece coloane dorice ale pridvorului inferior, care ocupă toată lățimea clădirii, se întinde un antablament clasic uniform cu triglife, iar etajul ionic superior, încununat cu balustradă, trece lin și el peste cel inferior Această clădire magnifică introduce cu încredere stilul numit ulterior după Ludovic al XVI-lea Orez Nicola Servandoni Biserica Saint Sulpice din Paris O impresie mai puternică legată de rămășițele stării de spirit baroc, deoarece aceasta din urmă a fost în general posibilă în Franța, este produsă de unele dintre clădiri, ale căror interioare au urmat stilul rococo Menționatul Hotel Soubise, ridicat în de Delamere (d ), cu curtea sa adâncă cuprinsă de colonade duble corintice și puternica corniță mijlocie corintică încoronată cu un fronton, nu oferă niciun motiv din exterior să se aștepte că camerele sale sunt decorate cu splendoare jucăuşă Boffran Rococo Fațada dorico-ionică a vechii biserici Sfântul Eustache, ridicată în de Jean d'Hardouin Mansart de Zup (născut în ), este și ea destul de grea, cu tot clasicismul ei Catedrala Saint Louis de la Versailles ( - ) de d'Hardouin Mansart de Sagonnet dă impresia unei mai mari clarități a întregului, o mai mare animație a detaliilor interiorului său ionic și a unei fațete bogat disecate Pic Jean d'Hardouin Mansart de Jouy Fațada bisericii Saint Eustache din Paris În fine, să-l numim pe Francois Cuvilliers ( - ), care, după cum vom vedea, a transferat stilul rococo în Germania Arhitecții din epoca lui Ludovic al XVI-lea Stilul feminin și drăguț al lui Ludovic al XVI-lea, care a revenit la dreptatea elegantă a liniilor și la formele decorațiunilor pline de simț al proporției sub formă de coroane ușoare cu frunze naturale, ramuri de flori și grotescuri Rafael, a apărut în jurul anului sub îndrumarea lui Madame de Pompadour, amanta lui Ludovic al XV-lea sensibilă la artă Interiorul Catedralei Louis din Versailles purta deja trăsăturile acestui stil Dintre cele mai bune două biserici pariziene în această direcție, Biserica Sf Genevieve, o clădire magistrală de Jacques Germain Soufflot ( - ), a fost proiectată în , finalizată între - , apoi în pentru prima dată, iar în transformată în cele din urmă într-un „Panteon” dedicat memoriei oameni mari ai Franței Pe baza unei cruci grecești se înalță o clădire magnifică, a cărei față, care amintește de Panteonul Roman, este un portic cu un fronton sprijinit pe de coloane corintice gigantice, în timp ce deasupra mijlocului său se înțelege pe o cupolă înaltă, mobilată la exterior cu de coloane corintice, încoronate cu un felinar Într-o clădire închisă, neîmpodobită, numai ramurile delicat disecate ale crucii ies din exterior Doar ghirlande ușoare împodobesc friza Formele individuale ale interiorului luminos sunt stricte și curate Într-un spirit similar, Pierre Contand d'Ivry ( - ) a construit în biserica Saint Madeleine, care a fost distrusă sub Napoleon I pentru a face loc unei noi clădiri, marcată de clasicismul și mai armonios de la începutul secolului al XIX-lea Soufflet a luat parte la arhitectura palatului epocii cu spitalul său larg răspândit din Lyon, decorat doar pe risalits de mijloc și de colț cu un mare, adică înălțimea clădirii, un ordin corintian deasupra etajului inferior în rustic, și Contan d'Ivry - cu o formă strictă a castelului Belvedere lângă Saint Cloud Cel mai faimos arhitect laic al epocii a fost Jacques Ange Gabriel ( - ), fiul lui Jacques Jules El deține reconstrucția Palatului Compiègne, este și clasic, elegant, în ciuda ordinii mari a pervazului său mijlociu, castelul Petit Trianon ( - ), finalizat de Richard Mignet; detine si doua palate mari ale Place de la Concorde, adiacente fatadei Luvru din Perrault ( - ), intre care, in fundalul Rue Royale, se inalta Madeleine; în cele din urmă, a mai construit la Versailles atât anexe clasice, cu fronton, de curte ale palatului, încălcându-i unitatea Cel mai faimos teatru francez pseudo-clasic al acestei epoci este situat în Bordeaux A fost construită în de Pierre Lou ( - ) și a servit drept model până în secolul al XIX-lea Stilul lui Ludovic al XVI-lea este cel mai rafinat în decorarea interioară a camerelor și a mobilierului acestora Simplitatea, care a înlocuit întorsăturile rococo, armonia și tandrețea dezmembrărilor individuale, susținute în cel mai strict gust, capătă tocmai aici cea mai drăguță și mai ușoară formă, deși uneori puțin zgârcită Micul Trianon este un model și în acest sens Pentru a vă face o idee clară asupra transformărilor stilului care au avut loc în această zonă în timpul secolului al XVIII-lea, nu trebuie decât să comparați biblioteca lui Ludovic al XVI-lea și sala mare a Mariei Antonieta din Palatul Versailles cu camerele rococo ale lui Ludovic XV și camerele baroc ale lui Ludovic al XIV-lea Sculptură franceză din secolul al XVIII-lea Clasicismul în sculptură La începutul secolului al XVIII-lea, sculptura franceză s-a dezvoltat în cadrul clasicismului și a făcut o descoperire semnificativă în puterea și naturalețea artistică Puterea transmisiei din plastic, o veche calitate franceză, nu i-a trădat pe francezi în secolul al XVIII-lea Firul legendei nu este rupt Generații de sculptori talentați au urmat una după alta Clasicismul epocii lui Ludovic al XIV-lea în sculptură devine mai clar baza pentru dezvoltarea ulterioară decât în arhitectură Dacă decorarea rococo-ului a constat în mare parte din sculpturi sculpturale, adesea cu adăugiri sub formă de zei ai iubirii, atunci în plasticitatea liberă a francezilor din această epocă, întreaga mișcare a rococo-ului se reflectă doar ușor și cu fluctuații, iar trecerile de la rococo la neoclasicism afectează doar uşoare curbe Vechiul obicei de a întruchipa gândurile și ideile în figuri alegorice rămâne în vigoare, mai ales pe pietre funerare Există o înclinație din ce în ce mai mare a monarhilor de a face fericite chiar și orașele de provincie cu portretele lor ecvestre de bronz sau în lungime, și o tendință a sculptorilor de a crea opere libere, valoroase în sine Majoritatea figurilor ideale ale sculpturii franceze din acest timp lasă încă impresia unor intenționalități și manierisme, dar arta portretului plastic al Franței este cu atât mai impecabilă Cele mai bune lucrări sculpturale franceze din secolul al XVIII-lea sunt busturile portretelor, respirând o prospețime uimitoare și vitalitate În ei devine obișnuită cea mai înaltă abilitate tehnică, care nu numai că exprimă fără efort țesătura hainelor, ci transmite și suprafața unui corp gol cu rafinament și moliciune fără precedent Elevul lui Lorrain a fost Jean-Baptiste Lemoine ( - ), pe care Gonz îl numește totuși adevăratul moștenitor al manierelor lui Coustout și, în același timp, „inițiatorul” noii arte a sculpturii a secolului al XVIII-lea Statuia sa ecvestră a lui Ludovic al XV-lea din Bordeaux a fost, din păcate, distrusă Dar Luvru a păstrat pentru Rennes un model din bronz al monumentului său adus acestui rege Conducătorul, ridicat de soldați pe un scut, apare aici sub forma unui războinic roman antic Un sculptor de figuri ideale, încă atins de o dispoziție ușor baroc, este Lemoine în grupul Botezul lui Hristos la Saint Roche din Paris Dintre excelentele sale busturi portretistice, respirând viață spirituală individuală, remarcăm busturile actriței Clairon în teatrul francez, Réaumur în Grădina Botanică și arhitectul Gabriel la Luvru Orez Bustul arhitectului Gabriel de Jean-Baptiste Lemoine la Luvru Experiențele sculpturii în baroc belgian sunt descoperite de Sebastien Slodz (circa - ), un rezident din Anvers care a fost student al lui Girardon la Paris Hannibal, marmura lui puternică, nu deosebit de plăcută, se află la Luvru Fiul și elevul său Michel Slodz ( - ) aparține pe jumătate școlii romane După ce și-a terminat educația la academia orașului veșnic, a executat figuri de sfinți și pietre funerare pentru bisericile romane, dar în s-a întors la Paris, unde a apărut cea mai bună lucrare a sa - piatra funerară a ababe de Guerzy din Saint Sulpice, făcută din marmură și bronz Figura îngenunchiată a defunctului sub forma unui medalion rotund este renumită pentru expresia sa profundă a smereniei devotate Primul clasic adevărat al secolului al XVIII-lea este Edmond Bouchardon ( - ), un prieten al contelui Kaylus, ale cărui idealuri a căutat să le realizeze El este numit francezul Phidias De la primul său profesor, Guillaume Coust, el a împrumutat mai multe farmece curgătoare în sensul secolului al XVIII-lea francez decât se crede în mod obișnuit Cupidonul său încântător și plin de viață din marmură, sculptând un arc din clubul lui Hercules, situat în Luvru, a stat inițial în pavilionul rotund al grădinii Petit Trianon Cea mai bună lucrare a lui este iazul de pe rue Grenelle din Paris Formele arhitecturale și sculpturale sunt aici îmbinate în interior și înfățișate ca reliefuri cu copii pe laterale, Anotimpurile, deși executate mai pitoresc, dau impresia unor exemple deja cunoscute, la care nu se putea aștepta de la Phidias francez Magnifica, statuia ecvestră bine proporționată a lui Bouchardon a lui Ludovic al XV-lea, care împodobește Place de la Concorde, supraviețuiește doar ca un mic model de bronz în Luvru Orez Cupidon de Edmond Bouchardon la Luvru Jean-Baptiste Pigalle ( - ), ai cărui profesori au fost Lorrain și Lemoine, se mișcă cu mare perfecțiune în conformitate cu timpul său Viața naturală și vivacitatea artificială, percepția directă și intenționalitatea rafinată sunt combinate în arta sa În mod surprinzător de natural, el este capabil să transmită viața delicată a suprafeței pielii, iar unele dintre motivele mișcărilor din lucrările sale reflectă în mod jucăuș spiritul vremurilor Prima lucrare de marmură, realizată de el la Paris la întoarcerea sa de la Roma, sufletul și trupul drăguț și plin de viață al lui Mercur, care își prinse sandalele, rămâne acum capodopera sa Un exemplar se află în Luvru, celălalt, cu o statuie corespunzătoare a lui Venus, în Castelul Potsdam Grupurile sale de marmură „Love and Friendship” și „Boy with a Cage” din Luvru respiră farmecul genului Cele mai frumoase Madone ale sale, cu o oarecum renaștere exterioară, împodobesc bisericile Sfântul Eustache și Sfântul Sulpice din Paris Dintre portretele sale pline de viață, trebuie remarcate un bust din bronz al lui Diderot și un bust din marmură al Mareșalului de Saxonia la Luvru Statuia lui Ludovic al XV-lea Pigalle din Reims este înlocuită cu una nouă; au supraviețuit doar figurile de pe soclu, reprezentând Franța sub forma unei tinere frumoase și comerț sub forma unui bărbat cu aspect individual și plin de viață Institutul Francez (Institut de France) păstrează minunata sa statuie a lui Voltaire, sub forma unui bătrân complet gol, așezat pe o stâncă, privind cu inspirație spre cer În ultimii săi ani, acest maestru a făcut pietre funerare puternice cu multe figuri alegorice decente pentru ele, dintre care monumentul contelui Harcourt din Notre Dame din Paris reprezintă ororile morții cele mai groaznice dintre toate, monumentul margravului Ludwig Wilhelm din biserica parohială în Baden-Baden este cel mai baroc în impresia sa generală, dar cel mai glorios dintre toate este monumentul Mareșalului de Saxonia din biserica Sf Thomas din Strasbourg, care este conceput în întregime pentru o impresie pitorească și se distinge prin abundența de figuri simbolice și puterea figurii unui comandant care coboară cu un pas ferm, plin de vitalitate de la înălțimea vieții în mormânt Pietre funerare, din genul monumentului Mazarin lucrările lui Coisevo și Richelieu, lucrările lui Girardon, au rămas cu mult în urmă acestor lucrări și, chiar și în zilele tinereții noastre, marcate drept de prost gust, sunt acum din nou lăudate pentru puterea lor debordantă Orez „Băiatul cușcă” Sculptură de Jean Baptiste Pigalle la Luvru Cumnatul lui Pigalle, Gabriel Christophe Allergen ( - ) este, în lucrările sale pe marmură, Scăldatoarea și Diana de la Luvru, un maestru al unei eleganțe mai calme, deși mai deliberate Etienne-Maurice Falcone ( - ; carte de Edm Hildebrandt), din ale cărui lucrări Luvru „Zeul iubirii” reflectă tot farmecul stilului epocii, iar „Bather” ( ) subtil simțit este încă oarecum drăguț, „Milon of Croton” depășește celebra lucrare Puget, cu puterea de mișcare și bogăția liniilor, creată pentru Rusia în celebra sa statuie ecvestră a lui Petru cel Mare în Petersburg (din ), înfățișând un cal în galop pe o stâncă de granit, ridicându-se deasupra unei stânci, una dintre cele mai mărețe statui ale secolului Un rol important în sculptura franceză l-au jucat în continuare cei de la Caffieri, dintre care Jacques Caffieri ( - ) a fost un maestru abil în decorare și abil portretist Dintre fiii săi, Philippe Caffieri cel Tânăr ( - ) este maestrul celebrelor decorații de argint ale Catedralei din Bayeux, iar Jean-Jacques Caffieri ( - ), autorul unui zeu fluvial blând și fluid aplecat deasupra unei urne cu animație, este cunoscut în principal pentru portretele sale Dintre busturile care împodobesc galeriile Teatrului Francez, șapte sunt opera lui Deosebit de expresive sunt busturile lui La Chausse, Rotru și Jean Baptiste Rousseau Maeștri ai celei de-a doua jumătăți a secolului O serie de sculptori remarcabili, care au continuat să lucreze la începutul secolului al XIX-lea, au făcut o legătură între diferite epoci în sculptura națională Așadar, Louis Miche (Clodion), care s-a specializat în motive decorative ușoare, a devenit unul dintre fondatorii stilului Empire Dintre sculptorii francezi ai secolului al XVIII-lea, care trec în secolul al XIX-lea, suntem mai ales captivați de Page, Clodion și Houdon Augustin Pajou ( - ) a fost elev al lui Lemoine Plutonul său cu Hellhound ( ) și statuia de marmură a Reginei Marie Leszczynska din Luvru sunt statui excelente, dar plictisitoare Numai în marmură Psyche și Bacchante ale aceleiași colecții se manifestă farmecul îndrăzneț, uneori oarecum rafinat, al creațiilor sale mature Naturalitatea fermecătoare și rafinată a artei sale portretistice este atrăgătoare în busturile de marmură ale lui Buffon și Madame Dubarry din Luvru Ginerele lui Page, Louis Michet, poreclit Clodion ( - ), care fusese elev al lui Pigalle din , era angajat în principal în fabricarea de imagini frumoase, deși oarecum ambigue din teracotă, cu fauni, nimfe etc ; din aceeași dispoziție s-a născut grupul său de marmură de Bacchantes și satirii săi la Luvru Este destul de semnificativ faptul că manufactura de porțelan care a apărut la Sevres l-a invitat să lucreze Cunoscut pentru vaza lui, decorată cu copii care se joacă, în Sevres A interpretat multe lucrări decorative pentru pariziene Relieful său, lung de zece metri, cu triumful Galatei, Gonz a văzut în curtea unei case din Place Vendôme Mai puțin fericit era Clodion în imagini mai serioase, precum răsfățatul St Cecilia și Adormirea Mariei ( ) în Catedrala din Rouen Este instructiv faptul că în anii săi senili, trecând deja pragul secolului al XIX-lea, a contribuit în continuare la întoarcerea către stilul Imperiului Opera sa principală de acest fel este relieful înfățișând „Intrarea în Munchen” pe porțile triumfale ale Pieței Carusel Gustul epocii era mai puternic decât artistul Cel mai semnificativ maestru al acestei serii, Jean Antoine Houdon ( - ), căruia Hermann Dirks i-a dedicat un eseu special, a trăit până în al doilea sfert al secolului al XIX-lea Houdon a fost cel care s-a dovedit mai puternic decât noul stil, care l-a afectat doar puțin; el a fost cel care a întruchipat acea tradiție continuă care însoțește sculptura franceză de la sfârșitul secolului al XVI-lea până la începutul secolului al XIX-lea; Mai ascuțit care transmite natura decât predecesorii săi, el este cel care prefigurează secolul al XIX-lea Profesorii săi au fost Michel Slodz, Lemoine și Pigalle, în timp ce natura a fost mentorul său principal Opera de tineret a lui Houdon, St Bruno la Santa Maria degli Angeli din Roma este o fotografie fidelă a unui călugăr cartusian care merge în gând, cu brațele încrucișate și capul chel plecat Dintre figurile sale ideale, nelipsite de o oarecare uscăciune, trebuie remarcate marmura delicat executată Orfeu ( ) și Diana ( ) din bronz rece, ușor de pășit, din Luvru, a căror repetare în marmură aparține Schitul Sankt Petersburg Faima mondială a lui Houdon se bazează, însă, pe busturile sale portretistice; a lăsat aproximativ O serie din aceste lucrări magistrale începe în cu un bust de lut al lui Diderot la Luvru; acestea din urmă, realizate deja în secolul al XIX-lea, includ Muzeul Napoleon din Dijon Toți contemporanii celebri au pozat pentru el Hai sa sunăm mai multe busturi din bronz ale lui Jean Jacques Rousseau ( ) și Voltaire ( ), busturi din marmură ale lui Aubert, Buffon și Voltaire ( ), busturi din lut ale lui Franklin, Lavoisier și Louise Brongniard, busturi din ipsos ale soției și fiicei sale, toate în Luvru , Mirabeau, Voltaire, Ludovic al XVI-lea și Duquesnoy în Muzeul Versailles, magnificul Muzeu Suffren din Haga Nu știi de ce să fii mai surprins, prelucrarea tehnică magistrală a marmurei, care transmite uimitor de clar țesătura îmbrăcămintei, corpul, părul, „asemănarea” izbitoare a trăsăturilor faciale sau transmiterea maiestuoasă a caracterului fețe înfățișate, reflectate în postura și minele lor Dintre portretele sale istorice ideale, recreate pe baza activității celui înfățișat, portretul lui Moliere din Teatrul Francez le depășește pe toate celelalte Dintre portretele într-o figură întreagă, cele mai cunoscute sunt statuia de marmură a lui Voltaire din același loc, recunoscut de Gonz drept cea mai frumoasă dintre toate statuile franceze, și statuia lui Washington din Capitoliul din Richmond Ultimele sale statui ( ), precum Voltaire în haine romane, aflat acum în subsolul Panteonului, arată concesii la gustul vremurilor Ei nu mai stau la înălțimea care cuprinde sufletul puterii creatoare a maestrului Houdon și-a supraviețuit puterii creatoare, dar nu gloriei, pe care o vor proclama veacurile Pictura franceză a secolului al XVIII-lea Privire generală asupra dezvoltării picturii Activitatea academiilor, în primul rând a Academiei Regale, are o influență cheie asupra formării picturii în această perioadă În secolul al XVIII-lea, pictura franceză ocupă cu încredere primul loc în Europa, influențând toate celelalte țări În această perioadă funcționează multe școli, adesea mai multe generații ale aceleiași familii sunt angajate în pictură Influența picturii franceze din secolul al XVIII-lea asupra gustului țărilor vecine a fost chiar mai puternică decât cea a arhitecturii și sculpturii Alături de tendința academică, care și-a păstrat rolul principal în pictura monumentală și a fost doar puțin afectată de liniile mai mici și mai blânde și de culoarea mai deschisă a noului timp, un nou vesel și cochet, cu toată ținta de naturalețe, doar în cazuri rare tendința picturală nemanierată a înflorit Inspirat de esprit gaulois autentic, a cucerit Franța și toată Europa Doar aceasta, în sensul restrâns al cuvântului, pictura franceză a secolului al XVIII-lea, absorbită în cele din urmă, deși mai târziu decât arhitectura și sculptura, de fluxul neoclasicismului „infailibil”, este semnificativă pentru istoria dezvoltării stilurilor Viața artistică a început atunci să prindă contur în domeniul picturii în acele forme în care se manifestă și acum Academiile, expozițiile, critica de artă au început să aibă o mare influență asupra dezvoltării artistice libere Alături de Academia Regală, care a atras cele mai bune forțe, Academia Sf Luca la Paris, transformat din vechiul atelier de pictori, nu se putea lăuda decât rareori cu un nume strălucit; iar alături de academia pariziană, școlile superioare de artă provinciale, dintre care academiile din Toulouse, Montpellier și Lyon au ocupat primul loc, puteau, de regulă, să satisfacă doar nevoile artistice locale Numai „detașat” la Academia Regală din Paris avea dreptul de a expune în „Salonul” Luvru; câțiva ani mai târziu, la prezentarea unei „poze pentru dreptul de a primi”, au primit titlul de academician obișnuit Cu toate acestea, această academie nu merită reproșul de a fi unilaterală L-a acceptat printre colegii săi pe Claude Gillot, profesorul lui Watteau, ca „pictor al subiectelor la modă”, pe Watteau însuși ca „pictor al festivităților”, Greuze ca „pictor de gen”; alți artiști sunt desemnați în listele ei ca pictori peisagi, pictori de animale, flori etc Alături de expozițiile academice din „salonul pătrat” și din „marea galerie” a Luvru, care s-au repetat în mod regulat din și au atins cel mai înalt nivel limita timpul apariției celebrului „Saloane” Diderot ( - ), de asemenea academia sf Luki și Uniunea Tineretului și-au organizat propriile expoziții, care au fost subliniate de Dorbek În noua artă decorativă și ornamentală, pictura și-a găsit aplicația principală în vopsirea tavanelor, pereților și panourilor ușilor, în vopsirea mobilierului, ventilatoarelor și, în curând, a porțelanului Pictura în miniatură pe fildeș a devenit din ce în ce mai la modă Dar rolul principal a aparținut încă picturii de șevalet; în arta portretului, triumfurile neașteptate au căzut acum, împreună cu pictura în miniatură, în ponderea schițelor de vopsea pastelate, așezate ușor, aplicate sub formă de trăsături cu creioane colorate Dintre artele reproducerii, gravura pe cupru, cu toate soiurile ei, a continuat să înflorească Alături de gravori, care parțial încă s-au limitat la reproducerea picturilor altora, parțial, ca în secolul al XVII-lea, portrete gravate, există reprezentanți ai mezzotintului, care s-a transformat sub mâinile originarului de la Frankfurt Leblon ( - ) într-un gravură colorată pe cupru cu trei sau patru plăci , în plus, astfel de reprezentanți ai unui stil de culoare și cerneală pur francez, precum Francois Philippe Charpentier ( - ) și un mod rafinat de acvatinto, al cărui inventator este Jean Baptiste Leprince ( ) - ) Numai datorită modului de acvatinte, gravura color pe cupru a atins cea mai înaltă delicatețe și perfecțiune, în special cu François Jeaninet ( ) Cele mai faimoase gravuri color ale lui Jeanine, precum portretul Mariei Antonieta (Portalis și Beraldi), sunt încă printre cele mai valoroase lucrări de acest gen Adevărații „gravori picturali” în spiritul vechi au fost în cea mai mare parte în același timp cei mai cunoscuți pictori Cea mai mare glorie a graficii franceze din acest timp este școala pariziană a ilustratorilor de carte, complet saturată de spiritul rococo, mereu tandru și elegant, mai ales spiritual și picant, uneori frivol și liber Cei mai buni reprezentanți ai săi erau exclusiv desenatori, ale căror desene erau gravate de alții Ceea ce Hubert François Bourguignon, supranumit Gravelot ( - ), ilustratorul flexibil și inventiv al operelor lui Corneille, Racine și Boccaccio, Charles Nicolas Cochin cel Tânăr ( - ), desenator-decorator al „Menus-plaisirs” Ludovic al XV-lea a dat în acest domeniu, căruia Rocheblave i-a dedicat o carte întreagă, Charles Eisen ( - ), un desenator elegant de cupidon și viniete, ilustrând, printre altele, Emile Rousseau, Poveștile lui La Fontaine și Anotimpurile lui Thomson, în continuare maeștri precum Jean Michel Moreau, Gabriel și Augustin Saint-Aubin descriu arta franceză a secolului al XVIII-lea în cel mai bun mod posibil Pictorii de pereți și de șevalet din prima jumătate a secolului al XVIII-lea, în cea mai mare parte, se învecinează direct cu predecesorii lor Ceea ce au învățat la Roma din testamentele artistice ale secolului al XVII-lea, doar câteva se remarcă atât de clar ca în Pierre Subleir ( - ), al cărui tablou cel mai bun din Luvru îl înfățișează pe Hristos cu Simon Fariseul, în Jean-Francois de Troyes ( - ), a cărei „Peste” din muzeul din Marsilia reflectă influențe eclectice romane, în Jean Baptiste Vanloo ( - ), autor al licitației „Endymion” de la Luvru La Roma, Vanloo a expus un tablou atribuit lui Carlo Maratta Acei câțiva academicieni care nu au fost la Roma, precum Jean Resta ( - ), nu au devenit mai originali din asta Majoritatea, chiar și la Roma, au aderat la tradițiile franceze, care pentru mulți dintre ei erau în același timp tradiții de familie În multe familii franceze de pictori, această artă a fost transmisă din generație în generație Cele mai extinse dintre aceste familii artistice, ai căror fondatori îi cunoaștem deja, au fost Boulogne, de Troyes, Coypel și Vanloo, un descendent al olandezului Jacob van Loo care s-a mutat la Paris Directorii academiei și pictori seniori de curte au fost: Charles Antoine Coypel ( - ), ale cărui picturi în ulei și pasteluri luminoase și vioi schițate i-au încântat pe contemporani și ne-au plictisit, și Charles André Vanloo ( - ), al cărui nume este superficial frumosul mod de a picta a fost ulterior supranumit ironic porecla „Van Lother” Cei mai buni dintre maeștri care au știut să îmbine rigoarea academică cu franceza adevărată, elegantă, uneori chiar gust cochet, au fost elevul lui Bon Boulogne, Louis Sylvester cel Tânăr ( - ), care a jucat un rol principal în viața artistică a Dresdei, până când s-a întors la Paris în , unde în a devenit și director al academiei , și Francois Lemoine ( ) , un elev al elevului de la Boulogne cel Tânăr, care a adus la deplină virtuozitate stilul francez al secolului al XVIII-lea cu contururile sale netede ușor de conturat, culoarea deschisă și tonurile roz ale corpului Cele mai bune picturi pe plafon și pe perete ale lui Lemoine, căruia îi este dedicată lucrarea detaliată a lui Mantz, sunt Înălțarea Maicii Domnului din cupola uneia dintre capelele bisericii Saint Sulpice din Paris, grandioasa apoteoză a lui Hercule din sala Versailles cu același nume și alegoria în cadrul oval al victoriilor lui Ludovic al XV-lea în Sala Păcii din Versailles Picturile de șevalet ale lui Lemoine „Hercule și Omphala” la Luvru, „Venus și Adonis” la Stockholm și „Bather” din Sankt Petersburg arată toate avantajele și toate slăbiciunile stilului său artistic național Lemoine a murit în În celebrul „Salon” al acelui an, pereții străluceau de culorile deschise și tonurile roz moștenite de la el de elevii săi Totuşi, înainte de a trece la aceştia din urmă, trebuie să urmărim încă de la început curentul naţional francez al secolului al XVIII-lea, în care se revarsă apoi, în persoana discipolilor lui Lemoine, curentul academic Ascensiunea școlii naționale Cea mai mare contribuție la dezvoltarea școlii naționale a avut-o Claude Gillot și elevul său Antouna Watteau Acesta din urmă a avut un impact major asupra culturii franceze Brush Watteau deține multe capodopere, majoritatea executate într-un spirit galant Mai mulți artiști realiști importanți aparțin și ei școlii naționale Claude Gillot ( - ) a fost șeful școlii naționale franceze de pictură din secolul al XVIII-lea, asupra căreia cercetările lui Valabreg au aruncat o nouă lumină Gillot, ca desenator, gravor și decorator, ne este mai accesibil decât pictorul Gillot Intrigile sale, interpretate fie realist, fie satiric, fie pur decorativ, el a împrumutat în principal din viața teatrală și de târg Arlechin, Scacino și alte chipuri tipice ale comediei italiene, bucurându-se atunci de un mare succes în Franța, vindecătorii și șarlatanii aparțin figurilor sale preferate Unele dintre aceste imagini au fost păstrate în gravuri Dintre desenele sale din Luvru și din muzeele din Rennes, Langres și Montpellier predomină schițele decorative Dintre gravurile sale, ilustrațiile pentru fabulele lui Lamotte, desene pentru care se află în Chantilly, sunt cele mai populare Un număr destul de semnificativ din picturile sale au fost redescoperite recent în colecții private franceze și în muzeul orașului său natal, Langra Judecând după descriere, „Magazinul lui Charlatan” din Château des Mouchins se remarcă prin înaltele merite ale desenului și picturii; satira plină de spirit - „Scena de noapte” a lui din Muzeul Langra, parodiind povestea calului troian Când studentul său Watteau a început să-și expună picturile mai perfecte, Gillot a încetat să scrie și s-a dedicat exclusiv graficii Antoine Watteau ( - ), despre care, printre altele, Edmond și Jules Goncourt au făcut studii detaliate, Domé, Folbert, Hanovra și Jos, este în multe privințe cel mai strălucit fenomen din toată arta franceză a secolului al XVIII-lea La un moment dat înălțat până la cer și găsit imitatori entuziaști, disprețuit și ridiculizat în prima jumătate a secolului al XIX-lea, înălțat din nou în ultimul deceniu și uneori chiar supraestimat, el se va atrage mereu și din nou spre sine ca un reprezentant fidel al obiceiurile publice ale epocii sale, distracțiile sale zadarnice, goale și frivole, spectacolele ei teatrale în spiritul comediei-mascarade italiene și „sărbătorile galante” ei, jucate mai ales pe fundalul unui peisaj minunat, umbrit de copaci și străpuns de copaci razele de soare fierbinți Atractivitatea picturilor sale de acest fel constă mai ales în finul lor artistic, în scrisul important, rafinat și amplu, precum și în vraja fanteziei, transferând parizianul agitație teatrală și seculară într-un peisaj luxos de basm-fantastic, într-o lume veselă, inocentă a viselor, unde, cu toată „cavalerismul”, nu există nici cel mai mic loc de obscenitate Hainele la modă ale figurilor sale, pe care el însuși le-a compus după spiritul vremurilor, a creat apoi așa-numitele „mode Watto” Născut la Valenciennes, cu puțin timp înainte recucerit de Franța din Flandra, Watteau era valon de origine În bisericile orașului natal existau destule picturi flamande ale școlii rubensiane L-a studiat însuși pe Rubens, părăsind atelierul lui Gillot, din Palatul Luxemburg, unde se aflau picturile lui Rubens din ciclul Medici, precum și în casa celebrului colecționar Crozat, patronul său Fără îndoială, aici s-a familiarizat cu gravurile din „Grădinile iubirii” lui Rubens; Este instructiv din punct de vedere artistico-istoric faptul că toate celebrele „sărbători galante” ale lui Watteau au, în esență, această „Grădina Iubirii” ca prototip Watteau a fost un bărbat tăcut, bolnav, care a murit la fel de tânăr ca Raphael Fericirea lui stătea în lumea fantastică a artei sale Nu se pot spune multe despre picturile de gen, peisaj și luptă din timpul școlii sale, care arată în cea mai mare parte influența flamandilor (Teniers, Van der Meulen) Unele dintre ele sunt păstrate în Noul Palat din Potsdam Schițele sale decorative, cu excepția „Cuștilor maimuțelor” menționate mai sus, nesigure, de la Chantilly, au ajuns la noi doar în desene și gravuri Și-a găsit adevărata vocație depunând la academie în un „tablo de recepție”, care i-a dat imediat titlul de „pictor al sărbătorilor galante” Acest tablou frumos, „Sosirea pe insula Cythera”, fabuloasa insulă a iubirii, agățată acum în Luvru, în timp ce o replică oarecum obișnuită a acesteia împodobește Palatul Regal din Berlin, îl arată deja pe Watteau latura sa cea mai bună și mai ciudată Grupuri de cupluri de dragoste care așteaptă cu nerăbdare sunt introduse surprinzător de organic în cadrul unui peisaj însorit minunat; cât de fermecate zace pe malul lacului, prin care duce calea către pământul promis al iubirii, o corabie stăpânită de cupidon; pe fundal, se înalță munți albaștri, iar distanța aerisită, plină de strălucire aurie, face semn, în care se ascunde o țară minunată O rară armonie de virtuți pur picturale și poezie adevărată distinge această pânză Când te uiți la el, vine în minte Rubens, vine în minte Giorgione; dar până la urmă, Watteau și numai Watteau este cel care ne captivează aici Trebuie să acceptăm, după Domé, că acest tablou reproduce un balet dat în ? Cel mult, doar ideea picturii s-a născut din artist sub influența baletului Pic „Sosire pe insula Cythera” Pictură Watteau la Luvru Dintre numeroasele alte picturi ale lui Watteau, dintre care aparțin împăratului german și se află parțial la Berlin, parțial la Potsdam, sunt păstrate la Luvru, în colecția Wallace din Londra, în Ermitaul Sankt Petersburg și la Dresda, scene de teatru, printre care excelentul Gilles în mărime naturală de la Luvru, comedia franceză și italiană la Berlin, Arlechin și Columbine, în Galeria Wallace, din picturi seculare și de gen împrumutate direct din viață; celor din urmă aparțin atât picturile magnifice de la Dresda care înfățișează societatea seculară distrându-se și o sărbătoare de dragoste în verdeață Situația interioară în picturile sale pe care Watteau a descris-o în cazuri extrem de rare Din această categorie aparține ultimul său tablou cunoscut, faimosul semn al lui Gersin, un important negustor de artă parizian, deținut acum de împăratul german Ea îi înfățișează pe vânzători și cumpărători în sala comercială Gersin cu o uimitoare imediate în observarea reflexelor luminoase și cu cel mai înalt grad de reprezentare individuală a figurilor înalte Pic „Harlequin and Columbine” Watteau în colecția lui Wallace din Londra În scurta sa viață, Watteau a creat o nouă artă, care a găsit numeroși imitatori de-a lungul întregului secol al XVIII-lea, care, totuși, nu au atins niciodată apogeul Dintre primii săi adepți, Nicola Laikre ( - ), colegul lui Watteau în atelierul lui Gillot, dă impresia unui imitator slab, iar elevul său Jean-Baptiste Joseph Pater ( - ) se apropie de profesorul său doar în câteva dintre ele cele mai de succes lucrări Pe lângă genul idealist al lui Watteau, Jean Simeon Chardin ( - ), reînviind aspirațiile fraților Le Nain, a restaurat pictura realistă de gen Soții Goncourt și Lady Dilck au scris despre el și, mai recent, Dayot, Valla și Pilon Profesorul său, pictorul bisericesc Pierre Jacques Case (Cazes; - ), elev al lui Bon Bullonne, nu a avut prea multă influență asupra dezvoltării sale artistice Prin propria observație a naturii Chardin s-a dezvoltat mai ales în cel mai subtil dintre pictorii francezi ai naturii moarte Cu o pensulă largă, moale și suculentă, a pictat orice fel de natură moartă, remarcată întotdeauna prin simplitatea și naturalețea compoziției și armonia culorii „Rechizitele de bucătărie” ale sale cu bucătarul a stârnit o asemenea admirație la Paris în , încât pentru acest tablou și „Fructele” din același an a fost admis la academie cu titlul de „pictor de flori, fructe și subiecte caracteristice” Ambele tablouri aparțin Luvru Atașând bucătăriilor sale figura unui bucătar, le-a transformat în picturi de gen din viața cetățenilor parizieni „Bucătarul” (Galeriile din Liechtenstein, Pinacothek din München), „Menajera” (Luvru), „Sălătoarea” (Stockholm), „Lecția de broderie” (Luvru, Stockholm), „Rugăciunea înainte de cină” (Luvru, Ermit, Stockholm) ), „Fata pecetând scrisori” (Potsdam) și „Fata citind o scrisoare” (Stockholm), „Mama îmbrăcând un copil” (Stockholm) sunt subiectele preferate ale artistei Aproape niciodată nu încearcă să traducă o stare de calm în acțiune Caracterul feminin al epocii corespunde preferinței accentuate acordate figurilor feminine simple El a portretizat bărbați extrem de rar (astfel de excepții includ „Figura Feller”, a cărui copie se află în posesia împăratului german, cealaltă în Muzeul din Stockholm) Printre cele de picturi Luvru, se numără cu natură moartă, una dintre cele de la Stockholm Cinci tablouri cu natura moartă, dar nu un singur gen al pensulei sale, aparțin galeriei Karlsruhe Lumea de acasă curată și calmă pe care o respiră picturile lui Chardin este în total contrast cu entuziasmul atmosferei seculare din lucrările școlii Watteau Așezate pe un fundal simplu de perete, imaginile sale, executate calm și întotdeauna pitoresc, se remarcă prin gama lor elegantă și colorată Picturile lui, însă, nimeni nu le va lua pentru olandezi Aceștia sunt francezi autentici ai secolului al XVIII-lea, precum creațiile lui Watteau; lumea în care ne introduc este o lume diferită, franceză Orez „Rugăciunea înainte de cină” Pictură de Jean Simeon Chardin la Luvru Sub influența lui jumătate Watteau, jumătate Chardin, tot Jean-Francois de Troyes, pictor istoric propriu-zis, a început la o vârstă destul de înaintată să picteze picturi de gen, viața domestică a cercurilor superioare ale societății, nu în spiritul ideal al lui Watteau , dar în Chardin realist, dar fără forța și originalitatea acestor maeștri Printre exemple se numără „Mic dejun cu stridii” din Chantilly și „Comisie de dragoste” din colecția împăratului german Dintre studenții lui Lemoine, care au reprezentat pictura culorilor deschise în Salonul din , în primul rând trebuie numit Charles Joseph Natoire ( - ), ale cărui mari pânze le vom lăsa deoparte pentru a-i aduce un omagiu ca un pictor rococo cu un temperament ușor, manifestându-se în primul rând în scenele sale grațioase din viața lui Psyche din panourile de perete superioare ale uneia dintre camerele decorate de Boffrand de la Hotel Soubise Picturile sale ovale care abundă în cupidon din Stockholm, cu povestea de dragoste a lui Apollo și Clitia, au fost pictate în pentru panourile superioare ale ușilor Castelului Regal din Stockholm A împrumutat un ton roz deschis de la Lemoine; cupidonii, cu care își decorează picturile, le oferă grație și veselie franțuzească Opera lui Francois Boucher Francois Boucher a fost unul dintre cei mai faimoși pictori francezi care a lucrat cu subiecte mitologice și de gen În ciuda criticilor aduse contemporanilor, este considerat unul dintre principalii reprezentanți ai tendinței naționale în pictură O faimă mai mare decât Natoire a fost dobândită de colegul său de clasă cu trei ani mai tânăr în atelierul lui Lemoine, François Boucher ( - ), în numeroase, întotdeauna concepute decorativ, acoperind toate domeniile subiectelor, picturi și gravuri ale cărora reflectă cu o claritate uimitoare fântâna -aspecte exterioare cunoscute ale caracterului francez al secolului al XVIII-lea - setea de dragoste și de plăcerile vieții, care distinge societatea, pasiunea ei pentru distracție și plăcerile goale, frivolitatea și superficialitatea sa, „Pictorul Grațiilor” și-a arătat epoca, în cuvintele lui Andre Michel, imaginea sa într-o oglindă împletită cu ghirlande de trandafiri Era Boucher, oricât de lăudat de prietenii săi, care a fost mai devreme decât alții, deja criticat de Diderot, răsturnat de pe soclu, pentru ca aproape un secol întreg să fie un exemplu negativ Același Boucher, destul de fiul vârstei sale și al poporului său, a fost din nou exaltat de critica de artă din ultimii cincizeci de ani (Gonkour, Manz, André Michel) și glorificat drept cel mai francez maestru al artei naționale franceze Acolo unde picturile sale, precum Luvru, Stockholm și Galeria Wallace, atârnă printre capodoperele altor maeștri, vom fi întotdeauna respins de designul și execuția lor rece, goală, superficială Dar când se prezintă ocazia de a le vedea ca lucrări decorative în adevăratul lor loc, nu se poate să nu admire lejeritatea și grația compoziției lor, gruparea figurilor și viața plină de viață care le umple Cupidonii, pe care Boucher i-a desenat parțial și i-a gravat separat, de dragul lor, angajați în diverse fapte fantastice grațioase, parțial împrăștiați pe toate pânzele sale mari, conferă artei sale una dintre acele trăsături elenistico-alexandriane care revin mereu în epoci înrudite în spirit Subiectele preferate ale lui Bush erau aventurile erotice ale zeilor antici greci A înfățișat aventurile amoroase ale societății sale contemporane în principal sub formă de idile de cioban: în costume la modă De asemenea, a pictat picturi de gen din viața simplă, filisteană și peisaje, nu doar ca fundal, ci și de dragul lor Doar aceste peisaje, precum natura goală, pictată de el în mare parte din memorie, au întotdeauna în sine ceva superficial, tapiserie Îi păsa la fel de puțin de o pătrundere mai profundă în natură, ca de spiritualizarea ei cu un sentiment sincer De la tonurile colorate mai calde ale tinereții sale, a trecut în anii de maturitate la acele tonuri argintii roz și albastru, care la un moment dat erau îndrăgite, în final au redevenit mai colorate, dar și mai pestrițe, și în același timp mai mult lichidă și slabă Din picturile decorative ale lui Boucher în stilul epocii sale, doar un mic număr au supraviețuit in situ Unele dintre panourile sale de perete și uși - mai multe se pot vedea la Hotel Subise (Arhive nationales) la Paris și patru plafoane cu Anotimpurile din în Sala Consiliului din Castelul Fontainebleau Majoritatea picturilor sale, douăzeci și cinci la număr, se află la Luvru; dintre acestea, „Venus la Vulcan” este caracteristic; cea de-a douăzeci și șasea pictură a Luvru – „Aurora” pe tavanul sălii de desene Douăzeci și două de tablouri aparțin galeriei Wallace din Londra; dintre acestea, unele au făcut inițial parte din decorul general, de exemplu, ambele tablouri mari celebre: „Răsărit” și „Apus”, pictate pentru „Fabrica de tapiserii” A treia cea mai bogată colecție de picturi ale lui Boucher se află la Muzeul din Stockholm, al cărui „Triumful lui Venus” este una dintre cele mai mature lucrări ale lui Boucher Cu toate acestea, nu avem nicio dorință să mergem în profunzime și să enumeram picturile lui Orez „Venus și Vulcan” Pictură de Francois Boucher la Luvru Faptul că această tendință pur franceză și-a găsit adepți și îndrăgostiți până la începutul secolului al XIX-lea este evidențiat de doi artiști importanți de acest gen, Jean Baptiste Greuze ( - ), noi monografii despre care aparțin stiloul lui Mauclair și Marcel , și Jean Honore Fragonard ( - ), despre care au scris Portalis, Nake, Nolak, Dayo și Valha Greuze a studiat pictura la Lyon, dar dezvoltarea talentului său îi datorează în principal Parisului La fel ca Chardin, el este cunoscut în primul rând ca un pictor al genului mic-burghez, dar, spre deosebire de Chardin, el nu s-a mulțumit să transmită fără niciun fel tendințe ale evenimentelor cotidiene cu cea mai mare perfecțiune picturală posibilă, dar s-a străduit, în spiritul lui Diderot, care îl lăuda exorbitant, și în spiritul dramei mic-burgheze contemporane, care îl încânta, să înfățișeze evenimente dramatice și patetice, mereu cu acuzație sau spiritul sentimental Deja primele sale picturi, expuse la Paris în , în special Tatăl familiei citind Biblia, au creat o senzație uriașă Originalul acestui tablou se află în colecția lui Barto ldi-Delessert din Paris Printre cele mai faimoase lucrări ale sale de acest gen, în cea mai mare parte clare în compoziție și pline de viață, dar lipsite de un farmec deosebit de colorat al scrisului, se numără Logodna, Blestemul tatălui, Urciorul spart și Lăptăria din Luvru, în care , până în , au fost deja adunate douăzeci și trei de picturi ale lui, „Urciorul spart” de la Galeria Wallace din Londra, unde se află douăzeci și una de lucrări ale lui Greuze, „Rugăciunea de dimineață” în Muzeul din Montpellier, care stochează unsprezece dintre picturile sale și „Paralitic” din Sankt Petersburg Mai înalte din punct de vedere pictural decât aceste picturi de gen sunt busturile lui semi-portret pictate la viață și capetele de fete și copii înfloriți, grațioși, uneori cochet, uneori naivi, care chiar și în Luvru și Galeria Wallace alcătuiesc majoritatea tablourile lui Cea mai frumoasă dintre toate este considerată „Fata cu un câine” în muzeul din Angers Farmecul pictural incontestabil al acestor imagini nu este însă lipsit de zahăr Sunt tablouri tipice „pentru public”, pictate spre vânzare, ca atâtea lucrări similare din secolul al XIX-lea Pic „Urciorul spart” Pictură de Jean Baptiste Greuze la Luvru Fragonard a fost cel mai proeminent student al lui Boucher, deși a fost influențat și de Watteau și Chardin A pictat picturi de gen ideale, mitologice și realiste, pastorale și peisaje, ca predecesorii săi, dar la sfârșitul secolului, ca Watteau la începutul lui, în tot ceea ce a întreprins, a fost în primul rând un pictor, un maestru cu o vopsele fermecatoare, foarte indraznete cu pensula, mereu necesare si inspirate, acoperindu-l cu intrigi adeseori libere, conturate intr-un desen extrem de viu Dintre cele treisprezece tablouri din Luvru, „Bathers” dezvăluie toată ardoarea imaginației sale artistice, „Amateur of Love” este tipic pentru întreaga sa manieră, iar nouă picturi ale Galeriei Wallace, dintre care „Swing” este reprodus prin gravura lui Delaunay , „Primăvara iubirii”, după gravura lui Regnot, îl arată pe Fragonard în mediul său actual El însuși a gravat, conform lui Goncourt, douăzeci și șase de foi, dintre care unsprezece sunt compoziții independente, care respiră toate același spirit și se remarcă prin aceeași fină tehnică, precum picturile lui Desenele sale pentru Poveștile lui Lafontaine sunt foarte faimoase Fragonard aparține artiștilor care au supraviețuit gloriei lor și au fost din nou restaurați în drepturi de posteritate Alți pictori francezi importanți În a doua jumătate a secolului, în Franța au lucrat mulți mari maeștri ai diferitelor genuri În ultimii ani ai secolului al XVIII-lea, a avut loc o îndepărtare de la stilul rococo dominant anterior și o revenire la motivele clasice Marii maeștri ai tendinței naționale franceze, portretiști, peisagişti, pictori ai naturii moarte, animalelor și arhitecturii, au dat tot ce este mai bun din ceea ce s-a creat atunci în aceste zone în Franța Reprezentanții speciali ai acestor ramuri ale picturii nu merită o atenție deosebită detaliată Peisagiştii Simon Mathurin Lantar ( - ), unul dintre cei mai buni, apoi Jean Pillement ( - ), Lazar Bruandet ( - ) şi Jean Louis de Marne ( - ) nu au mers mai departe de tradiţiile din secolul al XVII-lea; iar ceea ce era nou de către artiștii care au descris fie peisaje pașnice, semiurbane sau accidentate de coastă și priveliști ale portului, precum Adrian Manglar ( - ) și Claude Joseph Vernet ( - ), s-a limitat la observarea prea externă, superficială a natura să ne atingă inima Aceeași impresie superficială este produsă de jucătorii de luptă, dintre care Charles Parrosel ( - ) a ocupat o poziție de conducere în prima jumătate a secolului și François Casanova ( - ) și elevul său Philippe Jacques Louterbourg ( - ) ) în al doilea; pictori de arhitectură Hubert Robert ( - ), reprezentați la Luvru prin nouăsprezece tablouri, un imitator destul de superficial, deși nu lipsit de o anumită atractivitate, al italienilor În domeniul picturii animalelor și naturii moarte, în secolul al XVIII-lea, în persoana lui Jean Baptiste Houdry ( - ), elev al lui Largillière, Franța poseda un talent decorativ remarcabil, plin de viață, care însă nu poate fi comparat în căldură și putere cu maeștrii olandezi care încă au trăit o parte din , precum Jan Weenix, în secolul al XVIII-lea, dar au lăsat totuși o serie de picturi și gravuri excelente Cât de mult a fost apreciat Udry o arată cele opt picturi ale sale din Luvru, la care ar trebui adăugate opt picturi din Stockholm și peste patruzeci din muzeele Schwerin În cele din urmă, în domeniul portretului, Franța și-a păstrat pe deplin rolul principal pentru Europa continentală în secolul al XVIII-lea, deși generația mai tânără a portretiștilor săi este semnificativ inferioară maeștrilor secolului al XVII-lea Robert Tournière ( - ), Jean Marc Nattier ( - ; carte de Nolac), Louis Toquet ( - ), Jacques André Joseph Ave ( - ) și François Hubert Drouet ( - ) au fost dintre ei maeștri amabili remarcabili, ale căror portrete de viață, întruchipând spiritul secolului, nu posedă totuși valori eterne care să le ridice deasupra nivelului timpului Artiștii care s-au mutat în Germania, Louis Sylvester cel Tânăr ( - ), care a lucrat la Dresda, și Antoine Pen ( - ) la Berlin, care avea un ochi artistic independent și un fler pictural, ocupă un loc onorabil printre cei mai buni francezi portretişti ai timpului lor La acea vreme pastelul a primit o semnificație cu totul specială în Franța Sub mâna lui Maurice-Quentin de Latour ( - ), pastelul s-a transformat din opera delicată a doamnelor într-o artă curajoasă și puternică, care, așa cum am spus în cealaltă carte a mea, a urmat natura în toate colțurile ei, a transmis la fel de vital corpul și țesuturile și, mai important, a înțeles ființa interioară a persoanelor înfățișate Cât de mult este acum din nou apreciat Latour, care la un moment dat a rescris tot ce avea la Paris doar noblețe, nume sau bogăție, este deja reflectat în monografiile despre el ale lui Chanfleury, Demaz și Tourneux Marea majoritate a picturilor sale - optzeci și șapte de numere - aparțin orașului său natal, Saint Quentin Dar este bine reprezentat și la Luvru și la Dresda Fata de ciocolată - Jean Etienne Lyotard Rivalul lui Latour, un genevan ( - ), care a lucrat în aproape toate capitalele europene, și în principal la Amsterdam, în Muzeul de Stat al căruia se află douăzeci și patru de portrete ale lui în pastel, nu-l egalează nici prin vitalitatea lui trăsăturile feței sau în plinătatea expresiei și numai datorită modului moale, delicat în care aparținea pictorilor preferați ai timpului său Cea mai populară dintre picturile lui Lyotard este „Fata de ciocolată vieneză” de la Galeria Dresda în nuanțe deschise, proaspătă și frumos executată Puținele sale picturi în ulei se află în mare parte în colecții private Correggio era idealul lui Cei interesați vor găsi o biografie și o evaluare a lucrărilor lui Lyotard în lucrările lui Humbert, Revilio și Tilanus Elisabeth Louise Lebrun, născută Vie ( - ), a cărei autobiografie o pictează mai viu pentru noi decât monografia lui Pille despre ea, aparține și ea stilului secolului al XVIII-lea în maniera ei de concepție și scriere lejeră și fluidă Schimbarea modei de o jumătate de secol se reflectă în portretele ei La toate curțile Europei, ea a scris capete încoronate, frumuseți la modă și bărbați celebri Cele mai bune lucrări ale ei se află la Luvru, unde dintre cele opt tablouri realizate de pensula ei, ambele autoportrete cu fiica ei sunt deosebit de admirate Dacă îi lipsește forța personală de caracter și pensula aprofundată a unui adevărat mare maestru, atunci, cu toate acestea, portretele ei sunt întotdeauna pictate elegant și cu gust; aceste calități garantează și acum succesul cu puternicii acestei lumi Apoi vine vremea reacției pseudo-clasice pentru pictura franceză Cel mai clasic dintre clasicii francezi, Jacques-Louis David ( - ), împreună cu colegii săi Vincent și Regno, se află deasupra artei pariziene din primul sfert al secolului al XIX-lea Tranzițiile sale de la un stil la altul sunt descrise de pr Benoit Pentru noi, în această secție, contează profesorul celor trei artiști sus-menționați, contele Joseph Maria Vien ( - ), care a fost el însuși elev al lui Natoire Nu atât din cauza convingerii științifice, cât din cauza temperamentului său, Vian a abandonat stilul manierat și afectat al contemporanilor săi pentru a reveni la simplitatea naturală, pe care nu o identifica cu anticul și, deși, așa cum arată picturile Luvru, îi lipsea puterea să ducă la bun sfârşit revoluţia care i se părea, discipolii lui vedeau în el artistul turnului, aşa cum era cunoscut Primul său urmaș, dar nu student, a fost Jean-Francois Peyron ( - ) „Îngroparea lui Miltiade” ( ) la Luvru arată că, deși a privit anticul prin ochelarii lui Poussin, el aparținea unui cerc restrâns al celor care deja în secolul al XVIII-lea luptau în mod conștient împotriva „rococo”-ului domnitor Arta italiană a secolului al XVIII-lea Observații preliminare Arhitectura italiană a secolului al XVIII-lea Arhitectura italiană a secolului al XVIII-lea În secolul al XVIII-lea în Italia, barocul a fost în cele din urmă înlocuit de motivele clasice în arhitectură În general, această zonă are o influență franceză semnificativă, ducând uneori la împrumuturi în stil rococo Datorită specificului structurii politice a Italiei, arta de aici se dezvoltă diferit în diferite orașe Capriciile stilului cu aripi ușoare ale lui Ludovic al XVI-lea au fost conturate, cel puțin sub formă de posibilități, de ultimii pași în dezvoltarea barocului italian Pentru a reveni la Înalta Renaștere și Antichitate, marea majoritate a eșantioanelor se aflau pe pământ italian și chiar și oameni de știință și artiști italieni precum Gori, Maffei și Muratori, precum Piranesi, Fea și Ennio Quirino Visconti, au luat parte activ la cercetarea științifică și pregătirea critică a acestei ture Întreprinderile și scrierile decisive care au transformat viața artistică a vremii lor au venit, cu excepția publicațiilor lui Piranesi, în cea mai mare parte de la cercetători și gânditori nordici; în același timp, au avut loc schimbări stilistice decisive - cu posibilă excepție a clădirilor de teatru și a decorațiunii lor decorative - nu pe pământ italian, ci pe pământ francez, englez și german În arhitectura italiană a secolului al XVIII-lea, ultimul descendent al barocului poate fi distins cu claritate numai în cazurile cele mai tipice de noul clasicism, care aici rareori merge mai adânc decât Palladio; în ceea ce privește arta rococo franceză, influența ei asupra pământului italian poate fi indicată doar în structurile arhitecturale individuale, de exemplu, în decorațiunile sălii din Palazzo Serra din Genova, însă, executate de francezul Charles de Vally și reprezentând deja o tranziție la stilul lui Ludovic al XVI-lea, precum și în sălile magnifice ale Palatului Regal și ale Societății Filarmonice din Torino, care aparțin încă jumătate din barocul italian În general, în arhitectura italiană a secolului al XVIII-lea, de la bun început evitând aproape complet liniile sinuoase caracteristice lui Borromini sau Guarini, are loc un proces lent de renaștere, care duce treptat la clasicism moderat, uneori încă pitoresc, dar cel mai adesea sec Nu au lipsit sarcinile majore de arhitectură ecleziastică și seculară în secolul al XVIII-lea în aproape niciun oraș italian Orez Biserica Catedrala San Giovanni Lateran din Roma, construită de Alessandro Galilei Deja în Roma însăși, suntem întâmpinați de o serie de fațade maiestuoase de biserici și palate, scări largi și fântâni din secolul al XVIII-lea Elegant festiv, creat ca dintr-o singură bucată de piatră de travertin în de către florentinul Alessandro Galilei ( - ), fațada Catedralei Lateran, dintre care două etaje de galerii, cu arcade semicirculare în vârf, sunt conectate prin un rând de coloane și pilaștri corintici, cu greu merită încă denumirea de baroc Din moment ce Galileo a trăit de ceva timp în Anglia, Gurlitt chiar admite influența școlii lui Wren în această fațadă Liniile sale drepte ale Galileii s-au păstrat și pe fațada bisericii San Giovanni de Fiorentini, cu două rânduri de coloane și pilaștri corinteni corecte Dar capela din Corsica din Lateran trebuie recunoscută drept cea mai reușită construcție romană a acestui maestru: o cruce greacă în plan, cu o cupolă nobilă peste crucea mijlocie și bolți în canal în casete elegante, în toate detaliile ei un ecou pur al secolul al XVI-lea de aur Din nou mai aproape de baroc - fațada bisericii Santa Maria Maggiore, construită în de florentinul Ferdinando Fuga ( - ), cu puternice trave arcuite ale etajului superior, precum și Palazzo della Consulta ( ) de același arhitect, a cărui curte are doar arcade în perspectivă falsă, și Palazzo Corsica din Roma, renumit pentru frumoasele arcade reale ale curții sale și scara magnifică În spiritul barocului, cu un ușor amestec de clasicism, vasta Vila Albani, creația lui Carlo Marchionne, a fost de asemenea dezmembrată și construită și, în ciuda timpului târziere al apariției ( ), construit de Cosimo Morelli (d ), Palazzo Braschi triunghiular, palatul privat al Papei Pius al VI-lea, cu o scară luxoasă Biserica Santa Maria del Priorato (Priorato di Malta) de pe Dealul Aventin, construită de Giovanni Battista Piranesi ( - ), editor de ruine romane și schițe de șeminee, în care Schaefer vede fundațiile din stilul Imperiului, este o altă exemplu de „uimitor de două fețe”, așa cum îl spune Burkgardt în Chicheronul său, o clădire care se află la granița dintre baroc și clasicism Orez Fântâna Trevi din Roma de Nicolo Salvi Dintre scările Romei, faimoasa „scara spaniolă” cu marginile și balustradele sale destul de complicate, dar pitorești, ar trebui să fie numită aici Această clădire artistică și frumoasă a fost finalizată între anii - Alessandro Specchi și Francesco de Sanctis Dintre fântânile romane, acestea sunt alăturate de cea de neuitat, amplasată pe larg și liber pe fațada Palatului Poli, bogată în efecte pitorești de lumină și umbră și decorată din belșug cu sculpturi, Fântâna Trevi ( - ) - cea mai bună lucrare al arhitectului roman Niccolò Salvi (n circa , mintea în ), pe care Magny îl numește „Rembrandt al arhitecturii” Fără Treptele Spaniole și Fântâna Trevi, încă executate în spiritul barocului roman, Roma nu ar fi Roma Orez Sala în formă de cruce greacă din Vatican, construită de Michel Angelo Simonetti Un adevărat stil care imita anticul a fost introdus în orașul etern doar de Michel Angelo Simonetti Salile Muzeului Vatican, ridicate de el sub Papa Pius al VI-lea, si anume Sala Rotunda (ala Rotunda) si sala in forma de cruce greceasca (Sala a croce greca), prezinta o adevarata intorsatura de stil Mai în vârstă decât toți acești maeștri romani a fost Filippo Yuvara din Messina ( - ), care a lucrat în nordul și sudul Italiei, în principal la Torino Fără îndoială, fiind sub influența francezilor, el a fost aici un reprezentant, în contrast cu barocul subiectiv al lui Guarini, al unui stil de tranziție mai calm și mai clar, care amintește de Palladio, clasicismul francez și uneori chiar de rococo în operele sale Pic Biserica Superga din Torino, construită de Filippo Yuvara La Torino, Yuvara a finalizat în Palazzo Madama în spiritul barocului moderat, oarecum mai târziu fermecătoarele biserici ovale Santa Cristina și Santa Croce, precum și biserica seculară și grațioasă Santa Maria del Carmine, din vecinătatea orașului Torino - castelul Stupinigi, renumit pentru uimitoarea sa, probabil deținută de un francez Boffran, planul și arhitectura sa magnifică în stil baroc italian și, în sfârșit, biserica maiestuoasă din Superga ( - ) stând pe un munte înalt Bisericii, în interiorul unei forme centrale octogonale, rotundă în exterior, cunoscută pentru cupola sa magnifică, a adăugat în față un vestibul roman corintic mult proeminent, încoronat cu un fronton clasic; Întreaga clădire în ansamblu este un amestec destul de rece de motive romane de înaltă renaștere, experiențe baroc și anexe antice Ne vom întoarce la clădirile lui Yuvara din Madrid, unde a murit La Napoli, trecerea de la baroc la clasicism este reprezentată de elevul lui Juvara, Luigi Vanvitelli ( - ), fiul promițătorului pictor olandez Caspar van Wietel Biserica sa Santa Annunziata (începută în ), o splendidă clădire cu coloane de marmură, a cărei fațadă este disecată în stil ionic și mai sus în stil corintic, păstrează încă liniile sinuoase tipice barocului Dimpotrivă, în imensul său Castel Regal din Coserta sunt folosite motive franceze, mai ales în grădină mijlocul clădirii formează un octaedru planificat inteligent, pilaștrii clasici însuflețesc anexele lungi și curțile vaste Bologna a avut și arhitecți capabili; dintre acestea, Alfonso Torreggiani a executat imensa fațadă a Bisericii San Pietro ( ), deși în linii drepte, dar încă neliniștită, iar în fațadele palatului, în Palazzo Rusconi și Palazzo Aldovrandini ( - ), în sinuos linii individuale și o grămadă agitată de motive, el a dat acces la cele mai bizare desene baroc, în timp ce Carlo Francesco Dotti a oferit bisericii sale cocoțate San Luca ( - ) un oval destul de dur la exterior, conceput pentru distanțe lungi, iar în interior îmbrăcămintea bogată și organică care îi deosebește și palatele, de exemplu, în Palazzo Agukchi ( ), format din pilaștri cu plăci pătrate Doar Angelo Venturoli ( - ) ne apare în cele mai bune clădiri bologneze, precum scările Palazzo Ercolani cu porticuri în jur, un adept al clasicismului în spiritul lui Palladio Elevul lui Vanvitelli, Giuseppe Piermarini ( - ), deja atins de spiritul clasicismului, a lucrat la Milano, care a construit aici o serie de clădiri mari uscate, dar nu lipsite de armonie, precum Palazzo Belgiojoso și celebrul teatru della Scala , la Monza frumoasa Vila Reale, iar la Pavia a condus restructurarea universitatii, renumita pentru cele de coloane de granit Un adept și mai strict și mai rece al clasicismului este Simone Cantoni ( - ), care a executat fațada nobilă de marmură albă a Palatului Dogilor din Genova, în Palatul Serbelloni Busca din Milano Vicenza a fost încă influențată de renașterea clasică târzie a marelui Palladio Astfel, Ottone Calderari ( - ) a dat în magnificul său Palazzo Cordellina ( ), al cărui parter doric, decorat cu ferestre rusticate, poartă un etaj superior ionic elegant, operă destul de impregnată de spiritul lui Palladio; Alessandro Pompei a lucrat într-o direcție similară la Verona, vama ( ) și Muzeul Inscripțiilor care expun dorința de puritate clasică a formelor Domenico Rossi (d ) a continuat la Veneția tradiția barocului și direcția Longhena El deține fațada ornamentată a bisericii Sf Eustachia și magnificul Palazzo Corner della Regina Nepotul său Tommaso Temanza ( - ) a întruchipat în astfel de clădiri precum biserica rotundă, Sf Magdalena, clasicismul celei de-a doua jumătăți a secolului al XVIII-lea, care a găsit satisfacție în imitarea la rece a vechilor ordine de coloane Cât de influentă a fost arhitectura italiană în secolul al XVIII-lea este demonstrat de manifestările sale în țările vecine Arhitecții italieni au lucrat chiar și în Franța și Spania și, după cum vom vedea, au predominat în Rusia și adesea în Germania Arta italiană nu s-a limitat în răspândirea sa doar la mare și Alpi Sculptura italiană din secolul al XVIII-lea Sculptura italiană din secolul al XVIII-lea Până la jumătatea secolului, stilul lui Bernini a continuat să domine în Italia, făcând loc clasicismului în a doua jumătate a secolului Dezvoltarea a mers mai rapid în anumite zone, în special în portretele sculpturale de grup Stilul lui Michelangelo a domnit în sculptura italiană timp de un secol, dar arta lui Bernini l-a înrobit timp de un secol și jumătate întreg Înainte de Canova, doar câțiva sculptori au făcut eforturi pentru a se elibera de legăturile acestei arte la modă exagerate, parțial pompoase, parțial suprarafinate Ideea și transmiterea formelor corpului uman au devenit din ce în ce mai superficiale, mișcările lor din ce în ce mai excitate, hainele din ce în ce mai împrăștiate Din suprafața pereților de deasupra mormintelor și altarelor ies din ce în ce mai neplăcută încărcare, nori sculptați plastic, pe care locuitorii cerului stau instabili, sau perdele de marmură suflate de vânt; tot mai estompată granițele dintre pictură, arta în relief și plasticitatea statuară Depășirea fără efort și ușoară a celor mai mari dificultăți a fost o condiție indispensabilă pentru aprobarea artiștilor și cunoscătorilor De remarcat, însă, lucrările romanului Pietro Bracci ( - ) Mormântul său de marmură al lui Benedict al XIV-lea din St Petra, prezentând acest simplu papă judicios într-o ipostază teatrală jalnică, cu straie curgătoare, în mijlocul unor figuri alegorice ale Înțelepciunii și Neegoismului, face o impresie și mai sumbră decât magnificul monument al Mariei Clementine Sobieska-Stewart ( ) din același catedrală, dar reflectă în mod elocvent dragostea pentru luxul și priceperea tehnică a vremii Statuia sa a Oceanului, care încununează Fântâna Trevi, în ciuda teatralității ipostazei, completează atât de bine ansamblul, încât fără ea impresia nu ar fi completă Cât de departe a mers sofisticarea tehnică la acea vreme în tratarea hainelor, norilor și a altor detalii, este arătat de imensul monument al lui Doge Bertucci și Silvestro Vallier din biserica Santi Giovanni e Paolo din Veneția, ale cărui sculpturi, potrivit lui Magni, au fost sculptate de Giovanni Bonazza, mai departe - de Girolamo Ticciati Apoteoza lui Ioan Botezătorul pe altarul mare al Baptisteriului din Florența ( ), marcat de Burgardt drept „cel mai scăzut grad de degenerare”; Sculpturile din biserica Santa Maria della Pieta dei Sangri din Napoli, care sunt considerate un fel de minune, arată, de asemenea, acest lucru cu o claritate deplină: „Hristos mort” de Giuseppe Sammartino ( - ), „Castitatea” de Antonio Corradini (d ), ale cărui forme ale corpului se arată prin haine transparente, și „Designano”, adică eliberarea lui Raimondo di Sangro din plasa (marmură) care îl încurcă, opera lui Queirolo Alături de astfel de artificii, grupurile de lemn pictat și ipsos, executate în jurul anului de genovezul Maragliano pentru retablourile din bisericile Santa Annunziata, San Stefano și Santa Maria della Pace din Genova, sunt pline de viață proaspătă și de sentiment imediat Clasicismul din a doua jumătate a secolului al XVIII-lea și-a făcut loc în sculptura italiană împotriva curentului predominant doar extrem de lent și indecis Trebuie menționat, poate doar ca predecesor al lui Canova, Giuseppe Franchi de Cararra ( - ), care a devenit șeful Academiei de Arte fondată de Maria Tereza în la Milano și a dat un număr de studenți ale căror lucrări sunt foarte rece și academică Opera lui Antonio Canova Aproape singur în vârful acestei perioade de tranziție se află Canova, a cărui artă Cicognara, în Istoria sculpturii italiene, o portretizează ca fiind cea mai înaltă etapă Canova este unul dintre cei mai talentați sculptori din lume, nu există nicio îndoială Cu toate acestea, imitația sa deliberată a antichității și încă nu a distins antichitatea greacă de romană la fel de clar ca școala ulterioară a lui Thorvaldsen, îl face prea dependent de teoriile estetice ale vremii pentru a primi un loc printre cei mai mari maeștri ai tuturor timpurilor Majoritatea lucrărilor sale sunt lipsite de prospețimea adevărată și imediate Toate sunt uimitoare, dar doar câteva oferă o adevărată bucurie artistică S-a născut Antonio Canova ( - ; cea mai bună carte despre el este scrisă de Alfred Gotthold Meyer) în Possagno, lângă Bassano; a învățat tehnica sculpturală în principal sub îndrumarea lui Giuseppe Torretti, un artizan foarte ocupat al perioadei decadente, care l-a luat cu el la Veneția Își datora aproape totul Prima sa lucrare majoră, grupul de marmură Daedalus și Icar, expus la Veneția în , se află acum în academia de acolo Deja în această lucrare există o ruptură completă de stilul Bernini și o întorsătură chiar mai mult către natură decât către antichitate Tânărul maestru a fost atras irezistibil de Roma, unde pictorul german Anton Raphael Mengs ( - ) și arheologul german Johann Joachim Winckelmann ( - ) deschisese cu mult timp în urmă calea către neoclasicism În spiritul lucrării lui Winckelmann privind imitarea operelor grecești, Canova și-a sculptat aici „Teseu, cuceritorul Minotaurului” ( ), aflat acum în Muzeul Curții din Viena Acest grup de marmură a provocat apoi o senzație și, într-adevăr, este mai pur ca formă și mai strict în proporție decât orice sculptură anterioară a secolului al XVIII-lea Această lucrare ia adus lui Canova un ordin pentru mormântul Papei Clement al XIV-lea pentru biserica Sf Apostoli la Roma ( ); papa stă pe tronul de deasupra cu mâna dreaptă întinsă pentru binecuvântare, în timp ce Temperance se aplecă peste sicriul din stânga, iar Blândețea stă în dreapta, vizavi de acesta Monumentul arată deja o revoluție completă în tradițiile plasticității sculpturale italiene din acea vreme Noutatea constă în simplitatea și naturalețea întregii compoziții și a fiecărei figuri individuale Canova a reușit și mai mult cu piatra funerară a lui Clement al XIII-lea din Catedrala Sf Petru la Roma, finalizată în Papa este înfățișat rugându-se în genunchi deasupra sarcofagului, lângă care în stânga se află figura aspru castă, dar grea a Credinței, „dreaptă ca o lumânare”, iar în dreapta, la la picioarele sarcofagului, o siluetă tânără flexibilă stă într-o ipostază elegantă, sprijinindu-se visător pe torța sa coborâtă a Geniului morții Doi lei magnifici culcați păzesc intrarea la porțile morții Plin de calm monumental, parcă sculptat dintr-o singură bucată, acest monument părea o nouă revelație artistică Dintre sculpturile individuale realizate de Canova între și , celebrul grup de marmură „Cupidon și Psihi”, cu o puternică animație exterioară și spirituală, reprezintă zeul înaripat al iubirii în momentul în care acesta, aplecându-se asupra lui Psyche care a căzut înapoi, sărută ea pe buze Singura frumusețe de acest gen este mișcarea ambelor perechi de mâini cu care figurile tinere și zvelte se înfășoară una în jurul celeilalte Un exemplar al acestui frumos grup se află în Luvru, altul în Villa Carlotta, în Cadenabbia, pe lacul Como Încă o dată, dar într-un design mai calm, Canova i-a înfățișat pe Cupidon și Psyche stând unul lângă celălalt, sprijiniți umăr la umăr, uitându-se la fluturele pe care l-au prins Și acest grup de marmură aparține Luvru În , a urmat înflorirea Hebe de la Galeria Națională din Berlin Aceste imagini ale tandreței tinerești și ale grației feminine se află în mod evident mai aproape de inima artistului decât imaginile de forță masculină și pasiune intensă, cum ar fi grupul său furtunos de marmură „Hercule și Lichas” din Palazzo Torlonia din Roma sau figurile umflate și stropite ale lui atleții lui Krevga și Damoxen ai Muzeului Vatican Pe de altă parte, magnifica statuie de marmură a lui Perseu ținând o sabie în mâna dreaptă coborâtă și capul unei meduse în stânga ridicată ( ), în același muzeu, aparține, în ciuda imitației evidente a lui Apollo Belvedere, cele mai atractive opere ale lui Canova Un loc aparte îl ocupă portretele sale eroice ideale, apărute în primul deceniu al secolului al XIX-lea la Paris, unde Napoleon l-a atras pe Canova Sunt deja sub semnul „stilului Empire” Napoleon însuși sub forma unui erou gol de tipul „Achile”! Statuia de marmură, care nu a câștigat aprobarea împăratului, a dispărut; o replică din bronz a acesteia din împodobește curtea Brera din Milano Sora lui Napoleon, Pauline Borghese, sub forma lui Venus! Această figură înclinată, austeră, rece, de o frumusețe nu atât de clasică ca fals clasică aparține Galerii Borghese din Roma Monumentul Arhiducesei Maria Christina, ridicat în în Biserica Augustiniană din Viena, leagă nu tocmai organic piramida mormântului cu figurile care se apropie de ea, deși sculptate cu măiestrie și frumoase în mișcare Simplu, maiestuos și expresiv, în sfârșit, este monumentul poetului Alfieri cu Italia tristă în biserica Santa Croce din Florența Figuri ideale târzii ale lui Canova, celebra „Venus italiană” ( ) din Palazzo Pitti, Parisul feminin tandru al Gliptotecii din München și portrete: Marie Louise, înfățișată ca Juno, așezată pe un tron într-o ipostază întinsă forțat, în Pinacothek din Parma, sau o rugăciune profund inspirată Pius al VI-lea în Catedrala Sf Petru la Roma, nu indica pașii următori în dezvoltarea talentului său Printre ultimele lucrări ale lui Canova se numără grupul de bronz destul de slab „Pieta” din biserica Sf Trinity în orașul său natal, Possagno, unde Muzeul Canova deține un număr mare de modele ale sale La fel de îndrăzneț ca un inovator pentru vârsta lui, Canova era încă legat de vechea tradiție în multe feluri; și deși a simțit doar instinctiv, mai degrabă decât a înțeles pe deplin frumusețea veșnică a artei antice, a știut totuși să satisfacă până și asemănarea ei palidă cu gustul celor mai buni cunoscători ai timpului său Pictura italiană a secolului al XVIII-lea Privire generală asupra dezvoltării picturii În secolul al XVIII-lea, pictura italiană și-a pierdut poziția și influența asupra altor țări Artiștii italieni au o puternică influență franceză Stilurile originale sunt păstrate pentru cea mai lungă perioadă de timp în Veneția, unde lucrează mulți dintre maeștrii remarcabili ai acestei epoci Pictura italiană a supraviețuit complet în timpul secolului al XVIII-lea Mai sus, am denumit deja un număr de artiști iscusi, urmărindu-și conștient obiectivele, care dețin linii decorative și construcții colorate, pasionați ca temperament, dar nu deosebit de profundi, care pretutindeni au marcat trecerea de la secolul al XVII-lea la al XVIII-lea Printre aceștia se numără Luca Giordano ( - ) și ilustrul său elev Francesco Solimena ( - ), care a adus o nouă strălucire școlii napolitane, Carlo Maratta ( - ) și elevul său Giuseppe Chiari ( - ), cu formele lor languide și cu culori deschise arătând declinul școlii romane, contele Carlo Cignani ( - ) și elevul său Marco Antonio Franceschini ( - ), aprinzând din nou flăcările școlii din Bologna A urmări toate aceste școli până la cele mai recente manifestări ale vieții lor ar fi inutil În afara Veneției, care singură a continuat să gândească și să simtă în culori, puțini indivizi artistici au ieșit în prim-plan Numărul de artiști cunoscuți de noi și picturile care au supraviețuit pe tavan, pereți, altar și șevalet este enorm, dar doar câțiva dintre ei, din nou cu excepția venețienilor, merită menționați Într-un anumit sens, pictorul de arhitectură Giovanni Paolo Panini ( - ) poseda individualitate artistică; invitat ca pictor de teatru la Paris, dar întorcându-se de acolo la Roma, a stăpânit și a depășit tot ce au realizat în secolul al XVII-lea predecesorii săi romani din domeniul picturii de arhitectură, precum Ottavio Viviani și Viviano Codagora În mod clar, ferm, încrezător, la fel de captivant din punct de vedere arhitectural și pictural, el și-a descris ruinele cu distanțele lor clare peisajului și grupurile de figuri colorate Cele mai bune dintre picturile sale pot fi văzute în Luvru și în Muzeul din Madrid Pic „Magdalena pocăită” Pictură de Pompeo Batoni în Dresda regală Galerie Numai cu o oarecare ezitare numim aici numele pictorilor peisagişti în sens propriu, precum Andrea Lucatelli (m ), care a continuat să planteze la Roma stilul diluat al lui Duguet, Francesco Zucarelli ( - ) , care a pictat la Veneția și în Anglia peisaje pestrițe, decorative în exterior, și Alessandro Magnasco ( - ), uneori amestecat cu Salvator Rosa și a executat la Milano și Genova o serie de peisaje spectaculoase pictate într-o manieră dezinvoltă și largă Nu fără ezitare, menționăm chiar numele unor pictori istorici populari la vremea lor, precum Francesco Trevisani ( - ), originar din nordul Italiei, care a transformat la Roma într-un eclecticist obsequios, Antonio Cavallucci ( - ), care a încercat să îmbine desenul lui Guido Reni cu culoarea lui Correggio și Sebastiano Conca ( - ), un elev al lui Solimena, care a încercat în zadar la Roma, așa cum a arătat deja „Magii înaintea lui Irod” din galeria Dresda , pentru a se scutura de lanțurile rutinei Dar Conca a căutat măcar să pregătească o întorsătură pentru nou printre studenții săi, iar în atelierul său roman se afla Pompeo Batoni din Lucca ( - ; cartea lui Benaglio), primul pictor italian, influențat de ideile lui Winckelmann și Meigs, care l-a luat pe Rafael ca model, arta antica si natura; și deși în realitate, ca și Meigs, pe care îl lăsăm școlii germane, a devenit doar un eclectist iscusit, care la început a jurat credință lui Rafael și lui Correggio, dar a fost atins și de spiritul picturii rococo franceze, el se remarcă totuși din rândurile contemporanilor săi italieni ca un fenomen nou și de sine stătător Formele sale ni se par reci și academice, colorarea sa înfloritoare cu clarobscur transparent este intenționată și calculată Dar doar dulceața lui îl face în continuare unul dintre favoriții mulțimii Picturile sale timpurii, retabloul altarului principal al bisericii Santi Celso e Giuliano din Roma, cu imaginea lui Hristos în nori cu patru sfinți, și ambele picturi celebre ale galeriei Dresda: Botezătorul odihnindu-se în deșert și Magdalena pocăită, de asemenea acum unul dintre cele mai des copiate tablouri Cele mai îmbucurătoare lucrări ale lui Batoni includ portretele sale, portretul dublu al împăratului Iosif al II-lea și al ducelui Leopold al Toscana ( ) la Muzeul Curții din Viena, autoportretul său ( ) și portretul electorului Karl Theodor ( ) al Pinacoteca din München Pictura venețiană Alături de această mișcare integral italiană, pictura venețiană continuă să-și urmeze propriile căi, în care întâlnim pictori de figuri decorative de primă clasă, pictori de vederi urbane, care înzestrează pentru prima dată acest gen de artă cu tot farmecul pictural, ca precum și pictorii de portret și de gen, care concurează în aceste zone cu artiștii din nord Atmosfera moale și sclipitoare a „orașului lagunelor” a coborât încă o dată pe pictura sa, iar rămășița fostei bogății și a fostei înclinații venețiane pentru festivități magnifice era încă suficient de puternică pentru a păstra arta venețiană în vechea ei stare de spirit Adevărat, chiar și la Veneția în perioada de tranziție din secolele al XVII-lea la secolele al XVIII-lea au existat destui pictori care au urmat obosit și leneș moda artistică generală, la care nu vom găsi merite picturale specific venețiene Ne referim la artiști precum Andrea Celesti ( - ), Antonio Bellucci ( - ), Sebastiano Ricci ( - ), Antonio Molinari ( - ), ale căror slăbiciuni suntem convinși de picturile lor din Dresda galerie , precum și pictori precum Antonio Balestra ( - ) și Gregorio Lazzarini ( - ), pe care trebuie să-i numim de dragul studenților lor Prima, sub care pictura de figuri venețiane a început să revină la vechile sale precepte, a fost Giovanni Battista Piazzetta ( - ), care s-a mutat de la școala Molinari din Veneția la școala bologneză a lui Giuseppe Maria Crespi, un realist și un adept al întunericului umbre De la bun început, a aparținut „tenebroșilor” A fost numit chiar Caravaggio venețian Cu toate acestea, el a contrastat umbrele întunecate cu lumini luminoase, largi, strălucitoare și, în același timp, a știut să ofere picturilor sale o cantitate semnificativă de strălucire colorată Tăierea capului lui Ioan Botezătorul în Biserica Sant Antonio (il Santo) din Padova, Răstignirea în Catedrala din Treviso, proaspătul, tânărul Stendard al Galeriei Dresda îi caracterizează maniera puternică, decorativă, nu lipsită de farmec artistic „Apoteoza Sf Dominic" în capela cu numele acestui sfânt din biserica Santi Giovanni e Paolo din Veneția, s-a ridicat, poate deja cu participarea lui Tiepolo Giovanni Battista Tiepolo ( - ) a aparținut adepților și probabil și studenților din Piazzetta, în care timpul nostru îl recunoaște nu numai pe cel mai mare maestru incontestabil al picturii venețiane din secolul al XVIII-lea, ci, în general, pe unul dintre cei mai mari pictori ai toate timpurile În această nouă iluminare, el ne apare în lucrările lui Buisson, Schennevière, Geltof, Leitschug, Meissner, Modern, Molmenti și Zach După ani de ucenicie în atelierul amintitului Gregory Lazzarini, plictisitul „Rafael venețian”, a experimentat mai întâi influența îndelungată a Piazzetta, apoi s-a dezvoltat mai departe, în principal pe lucrările lui Paolo Veronese, asimilând, printre altele, predilecția acestuia pentru portice magnifice, ca scena acțiunii înfățișat evenimente, și pentru balcoane balustrade de pe care spectatorii privesc în jos Coarde ușoare, dar pline de sunet de forme și culori și figuri proaspete, din prim plan, smulse din viață, caracterizează creațiile sale Tiepolo a fost mai presus de toate un talent decorativ și un pictor de primă clasă, și nimic mai mult; dar în același timp a știut să spiritualizeze cu o suflare de viață interioară grandioasele sale picturi de plafon, perete și șevalet, ale căror acorduri strălucitoare colorate corespund adesea ritmului larg al replicilor sale Aerul și lumina sunt elemente vitale ale artei sale, precum sunt suprafețele principale ale tablourilor uriașe cu plafon, cu grupuri de figuri schițate doar la margini, legate între ele și ținute aici pentru a lăsa marginile goale pline de lumină un spațiu aerian în care doar pe alocuri se întâlnesc figuri separate, parcă pierdute Orez „Chinul Sfintei Agata” Pictură de Giovanni Battista Tiepolo la Muzeul Regelui Friedrich din Berlin Cu o ușurință uimitoare, parcă în glumă, a știut și să umple rapid cele mai extinse planuri cu compoziții cu multe figuri, iar aceste calități „moderne” ale artei sale au trezit din nou la o nouă viață în zilele noastre, lumea sa rapid stabilită faimă În - au apărut fresce excelente, încă tinerești, de pereți și tavan, de Tiepolo, în palatul arhiepiscopal din Udine; concomitent cu ele au apărut pictate pe pânză, atribuite în mod nejustificat de unii unei perioade anterioare „Nunta lui Neptun cu Veneția”, în sala „cu patru uși” a Palatului Dogilor din Veneția; în urmată de o decorare luxoasă a Capelei Colleoni din Bergamo, în o serie de fresce magnifice în cele douăsprezece camere ale Villa Valmarana din Vicenza, cărora Molmenti i-a dedicat un eseu special Între și Tiepolo a pictat apoteoza vieții inspiraționale a lui Simon Stock (sfântul Bisericii Romano-Catolice, general al ordinului Carmelitilor ( - - Transl )) pe tavanul Scuolei del Carmine, în - celebrul plafon din naosul Bisericii Franciscanilor Desculți (Gli Scalzi) din Veneția, strălucind cu fantezia colorată deschisă caracteristică acestuia, înfățișând transferul casei Maicii Domnului la Loreto, în trei plafoane colorate și un retabloul principal mai colorat al bisericii Santa Maria del Rosario din Veneția Pic „Sărbătoarea Cleopatrei” Fresca de Giovanni Battista în Palazzo Labia, Veneția Dintre picturile individuale în ulei pictate de Tiepolo în perioada de dinainte de , Sfânta Familie, , acum în sacristia Catedralei Sf Mark în Veneția, cu colorarea sa destul de grea, seamănă încă cu Piazzetta Mai ușoare și mai colorate deja St Agata de la Muzeul Berlinului ( ) „Sfânta conversație” („Santa conversazione”) din la Budapesta, minunatul Sf Catherine în la Viena și profund simțită, bogată și moale ca formă și culoare a Sf Patricius în oraș Muzeul Padova În a urmat invitația lui Tiepolo la Würzburg Aici între și au apărut frescele sale izbitoare ale palatului arhiepiscopal Câtă putere are formele și culorile inspirate ale frescelor din tavanul scării principale care înfățișează Olimpul și cele patru părți ale lumii! Câtă originalitate și eleganță în compoziția frescelor din viața lui Frederic Barbarossa în Sala Imperială! Cât de înflăcărate și de vitale sunt imaginile de altar ale Înălțării la Cer a Maicii Domnului și ale Căderii Îngerilor în biserica casei! Întors în Italia, Tiepolo a terminat în - ultimele sale picturi mari de biserică venețiană - trei fresce care înfățișează „Victoria credinței” în biserica Santa Maria della Pieta, iar în faimoasele sale fresce ale tavanului și pereților din Palazzo Labia: pe tavanul sălii mari - " Triumful geniului de-a lungul timpului”, pe pereți – „Sărbătoarea Cleopatrei” și „Plecarea lui Antonie și a Cleopatrei”, alte imagini în alte încăperi, toate acestea sunt realizate cu o claritate transparentă a formei și strălucire colorată, arătând maestrul la culmea talentului său În jurul anului , Tiepolo a fost chemat la Madrid, unde a ajuns în iunie împreună cu fiii săi Giovanni Domenico și Lorenzo, care îl ajutaseră deja în Italia și la Würzburg Aici îl așteptau sarcini grozave A decorat sala mare a tronului a castelului din Madrid în - un tablou gigantic care glorifica „puterea, măreția și caracterul bisericesc” al monarhiei spaniole În anticamera a scris în - pe tavan „Apoteoza Spaniei”, în sala Gardienilor Salvați – celebra „Forja lui Vulcan” Dar cel mai frumos tablou individual din ultimii ani ai vieții lui Tiepolo este Sf Iacob călare, în Muzeul din Budapesta Nu scrisese niciodată ceva mai vital pe plan intern și extern Dintre loviturile ușoare și încrezătoare, bogate în tonuri ale gravurilor lui Tiepolo, comparate de Molmenti, nu putem aminti aici decât coli de Capricci și de coli de Scherzi di fantasia, care au aprins ulterior imaginația creatoare a marelui spaniol Goya Adeptii si contemporanii lui Tiepolo După Tiepolo, mulți pictori venețieni proeminenți au lucrat în diferite genuri: pictura arhitecturală, pictura peisajului, precum și un gen independent de pictură prospectivă Cu toate acestea, până la sfârșitul secolului, Italia își pierdea poziția în arta mondială Fiii lui Giovanni Battista Tiepolo, Giovanni Domenico (n în jurul anului , a murit în ) și Lorenzo Tiepolo (n în ), au mers pe urmele tatălui lor ca pictori și gravori Ei, însă, nu aveau talentul pentru dezvoltarea independentă ulterioară a artei sale Unii studenți ai lui Antonio Balestra au mers pe alte căi Giuseppe Nogari ( - ) a folosit în portretele sale și semifigurele asemănătoare portretelor, pe lângă Bolognese, aparent și nordice, alte motive artistice olandeze Contele Pietro Rotari ( - ), care a murit la Sankt Petersburg ca pictor rus de curte, este un eclectist mai slab în picturile de altar mari decât în portretele care sunt palide la culoare, dar subtil simțite Galeria Dresda ne face cunoștință cu ambii maeștri Rosalba Carriera ( - ), căreia îi este dedicat studiul lui Malamani, a aparținut celor mai populari, celebri curți și academii artiști ai vremii În mâinile ei, pictura pastelată s-a ridicat la o înălțime complet neașteptată Adeptul ei în acest domeniu, după cum am văzut, a fost chiar și celebrul francez Latour Portretele și semifigurele alegorice ale ei, dintre care au supraviețuit într-o galerie din Dresda, sunt ușoare, vioaie, elegant grațioase, palide în culori, dar expresive în transmisie A avut și un mare succes ca pictoriță de miniaturi Totuși, toată arta ei are un caracter francez mai degrabă decât italian Adevăratul venețian, pe de altă parte, a fost portretistul și pictorul popular Pietro Longhi ( - ) portretele lui, de exemplu, bărbaţii la Londra, femeile la Dresda, se remarcă prin imediatitatea cu care sunt surprinse chipurile şi hainele Scenele sale de stradă și domestice, adesea ușor sarcastice, sunt unice, cu figurile lor mici și, deși nu este un colorist în sensul venețian sau olandez, el realizează adesea efecte izbitoare de pictură și desen Deja genurile sale în Academia Venețiană, cum ar fi „În spatele toaletei”, „Maestru de dans”, „Profesor de muzică”, „Farmacistul”, „Șarlatan”, și picturile sale de la Galeria Națională din Londra, cum ar fi: „Scena de acasă” , „Prezicitorul viitorului”, „Rinocerul”, arată cât de noi au fost sarcinile pe care și le-a propus și cum le-a făcut față în mod independent Orez „Rhino” Pictură de Pietro Longhi la National Gallery din Londra În sfârșit, pictura de peisaj venețian din secolul al XVIII-lea! Marco Ricci ( - ), elev al unchiului său Sebastiano Ricci, ar fi putut, totuși, să fie la fel de liber bolognez sau milanez ca și venețian Peisajele sale decorative substanțiale, oarecum grele, sunt în cantitate suficientă în galeria Dresda Venețienii de sânge erau pictori de vederi urbane, care au ajuns la perfecțiune în specialitatea lor Acest tablou de „priviuni” sau pictura „bulear” trebuie să se distingă de pictura arhitecturală a decorurilor de teatru, care și-a găsit cea mai bună expresie în picturile lui Panini A fost introdus la Roma și Napoli de către Kasper van Witel sau Vanvitelli ( - ), originar din Utrecht Vederile sale mici, destul de uscate, în acuarelă, cu greu ar fi putut influența dezvoltarea picturii venețiane de acest fel Primul său reprezentant la Veneția, Luca Karlevaris ( - ), a încercat să ridice interesul artistic al vederilor sale venețiene, înviorându-le în principal cu scene istorice cu multe figuri Pionierul acestui tip de pictură, care pentru prima dată în sud a transformat priveliștile uscate ale orașului în peisaje pline de o dispoziție poetică și de mare merit artistic, a fost Antonio Canal, supranumit Canaletto ( - ) Tatăl său și profesorul Bernardo Canale a fost decorator de teatru Antonio Canale, a cărui viață și activitate artistică au fost descrise de Rudolf Meyer, Muro și Yusanne, și-a desăvârșit educația artistică la Roma, dar a lucrat, cu excepția unui scurt sejur la Londra ( - ), în principal la Veneția Cea mai bogată colecție de picturi ale sale se află la Castelul Windsor, cum ar fi patru vederi romane magnifice din , vederi venețiene fascinante din și câteva vederi londoneze asupra Tamisei Cele mai bune priveliști venețiene ale vechiului Canaletto aparțin Galerii Naționale și Muzeului Soane din Londra, Luvru, galeriile din Torino și Dresda De asemenea, a gravat, talentat și puternic, o serie de vederi ale sale, publicate într-un album special Canaletto are o artă uimitoare de a surprinde peisaje urbane din cele mai pitorești părți, animate în cea mai mare parte de canale, cu clădiri uriașe în lateral și în fundal, și cu și mai mare pricepere le umple de tot fiorul vieții atmosferice, impregnate de lumina moderată a soarelui , și le aruncă pe pânză perie largă, moale și totuși puternică, destul de pitorească Figurile pe care Tiepolo le-a interpretat uneori pentru el sunt întotdeauna modest subordonate impresiei generale de peisaj Pic „Santi Giovanni e Paolo la Veneţia” Pictură de Antonio Canal în Galeria Regală Dresda Printre studenții lui Antonio, în primul rând ar trebui să fie nepotul său Bernardo Belotto, supranumit Canaletto ( - ), care, după ce a rătăcit prin nordul Italiei, a fost din până în pictor de curte la Dresda, iar apoi la Varșovia, unde el a murit Vederile sale timpurii italiene sunt uneori amestecate cu picturile unchiului său Lucrările sale ulterioare, în special cele de vederi ale Dresdei, Pirna și Varșovia din galeria Dresda, diferă deja semnificativ de picturile unchiului său într-o perspectivă și mai riguroasă aerisit și liniar, iluminare mai uniformă și mai rece și scriere mai rigidă și mai uscată, care afectează liniile schematice valuri Considerate fără nicio atenție, ele aparțin și minunilor picturii viitoare Cu toate acestea, importanța lui Belotto în ochii posterității a fost mult umbrită de faima colegului său de studiu Francesco Guardi ( - ), a cărui evaluare artistică și istorică este dedicată monografiei lui Simonson Guardi și-a pictat vederile venețiene de obicei la dimensiuni mai mici decât ambele Canaletto; le transmite într-un mod nou, mai spiritual și ascuțit, stilul său de scriere este aproape impresionist, cu efecte de lumină pâlpâitoare, cu numeroase lumini luminoase Temperamentul lui nervos, pe care l-a suflat în el peisajele urbane și acvatice, l-au făcut favoritul timpului nostru supraexcitat Majoritatea picturilor sale și, în plus, cele mai bune dintre ele, se află la Luvru și în mari colecții publice și private din Londra Guardi este ultimul maestru faimos al picturii italiene vechi Arta italiană a supraviețuit în de ani de luptă Pe noile căi ale secolului al XIX-lea, îl costa deja efortul de a ține pasul cu arta altor popoare ale Europei Arta spaniolă a secolului al XVIII-lea Observații preliminare Arhitectura spaniolă a secolului al XVIII-lea Privire generală asupra dezvoltării artei spaniole Arta spaniolă în secolul al XVIII-lea s-a dezvoltat sub influența puternică a Franței și Italiei Cu toate acestea, a păstrat trăsături naționale puternice, în special în arhitectură Sub sceptrul Bourbonilor care au condus Spania în secolul al XVIII-lea, mândra țară a Cidului își pierdea din ce în ce mai mult puterea politică mondială, dar tot a continuat să se simtă ca o mare putere în domeniul culturii spirituale și a reușit să se mențină la un înălțime demnă în art Adevărat, arta spaniolă nu se mai putea lăuda cu influența ei asupra restului Europei, cu singura excepție a uriașei și acum influente opere de viață a lui Goya, aflată deja în pragul secolului al XIX-lea; în propria sa sferă de acțiune, a fost capabil să se adapteze flexibil la curentele internaționale ale timpului și uneori chiar să reînvie vechea sa originalitate artistică Arhitectura spaniolă a păstrat complet această amprentă națională Hurrigverismul, această direcție particulară a barocului național spaniol pe care am conturat-o deja, cu o supraîncărcare pretențioasă de forme ornamentale, a înflorit abia acum în manifestările sale cele mai bizare; la fel, „stilul plăcii”, care a îmbogățit sau chiar a înlocuit formele vechilor ordine de coloane cu forme ferăstrăuite suspendate, s-a dezvoltat destul de consistent abia în secolul al XVIII-lea Studentul prolific al lui Hurrigvera, Pedro Ribera, în , în eleganta sa biserică Nuestra Señora del Puerto din Madrid, a dat un exemplu de stil liber, pitoresc, dar la scurt timp după a aglomerat portalul principal al fațadei Hospicio Provincial (Casa Provincială de Caritate) din Madrid cu o mulțime de detalii fantastic împletite în spiritul lui Hurrigvera Un alt student al lui Hurrigvera, Narciso Tome, a finalizat în în stil baroc, împreună cu fratele său Diego, fațada universității din Valladolid, într-o porțiune de mijloc prea magnifică dând impresia de pretenție, iar apoi, ca arhitect din Toledo Catedrala, este cunoscută pentru construcția sa uriașă, pitorească, din plastic „Transparente”, finalizată în , în spatele zidului altarului principal transformându-se într-un felinar de lumină ridicat deasupra acestuia, acest „mosaic uriaș de marmură selectată, viu colorată” (Schubert) , cu coloane, nișe și perdele de piatră, cu sfinți, îngeri și nori În spiritul lui Hurrigvera, datorită abundenței extraordinare de motive capricioase, dar abil interconectate, a fost conceput și în Leonardo de Figveroa este marginea de mijloc a Palatului San Telmo din Sevilla, reconstruită abia după de nepotul său Antonio Matias de Figveroa Printre cele mai caracteristice exemple ale acestei supraîncărcări anti-clasice se numără ocolul corului Catedralei din Granada, proiectat de José de Bada în și finalizat în Arhitectul Francisco Manuel Vasquez și sculptorul Luis de Arevalo, în sacristia orașului Mănăstirea Cartuziană din Granada, construită între și Toate planurile și suprafețele pilaștrii așezați îndeaproape sunt acoperiți aici cu ornamente liniare sparte și curbate în relief ascuțit, evident inspirate de cele similare antice mexicane sau antice peruane, iar aici, în combinații agitate, tulburătoare de pace spirituală, formează punctul culminant al Hurrigverismului spaniol Orez Francisco Manuel Vasquez şi Luis de Arevalo Sacristia cartusiana din Granada În Sant'Iago de Compostella, un venerat centru de pelerinaj catolic în extremul nord-vest al peninsulei, unde o bogată activitate de construcții a înflorit din nou în secolul al XVIII-lea, Hurrigverismul s-a dezvoltat alături de stilul „dală”, cu care a intrat uneori în alianță Adept al lui Andrade, Fernando Casas y Novoa (d ) a fost constructorul fațadei magnifice a catedralei acestui oraș, începută în , cu partea de mijloc bogat decorativă încununată cu un fronton înalt, mobilat cu două ascuțite turnuri sparte Caracterul general al acestei fațade este gotic, în timp ce detaliile sunt parțial susținute în spiritul unei Renașteri stricte și reprezintă parțial tranziția la cel mai complicat Hurrigverism Orez Stâlpii Bisericii San Francisco din Sant'Iago de Compostela Stilul „dală”, dimpotrivă, apare în puritatea sa clasică, unde formele ei alungă complet orice altă ornamentație, în interiorul Bisericii San Francisco, din Sant Iago, o clădire din granit necăptușită, cu fațade și turnuri și un cupolă deasupra răscrucelor de drumuri, cu culoar lateral și empora arcuită în semicirculare, construită de Simon Rodriguez (început în ) Acest stil de placă prezintă elemente de Hurrigverism în mănăstirea Santa Clara construită de același Rodriguez; este din nou exprimată mai pur în Casa del Cabildo din Sant'Iago, o lucrare puternică a unuia dintre maeștrii pe nume Sarela, un exemplu strălucit al clădirilor seculare ale acestui stil Pic Casa del Cabildo din Sant'Iago construită de Sarela Cea mai luxoasă clădire privată spaniolă a secolului al XVIII-lea este casa marchizului de Dos Agvas din Valencia Geimüller consideră că această casă este unul dintre puținele exemple de decorare a pereților exteriori francezi rococo Turnurile sale de colț cuboide sunt pline de contururi sinuoase, iar portalul și ferestrele fațadei sunt bogat încadrate în stilul baroc de Hurrigvere Cu toate acestea, influența franceză aici cu greu poate fi dovedită Acesta este înalt baroc italian în spiritul spaniol Pic Casa marchizului de Dos Agvas din Valencia Am urmărit deja construcțiile barocului italian din Spania până la începutul secolului al XVIII-lea, încheind examinarea noastră asupra Colegiului Iezuit din Loyola proiectat de Carlo Fontana Regii Bourbon din secolul al XVIII-lea au acordat o preferință decisivă arhitecților italieni, a căror influență a depășit complet hurrigverismul național spaniol Locul lui a fost luat la început de tendința baroc, colorată de clasicismul vitruvian, în principal în noile clădiri ale castelelor regale din La Granya (lângă Segovia), din Madrid și din Aranjuez Cel mai faimos dintre arhitecții străini care au supravegheat aceste clădiri ale palatului a fost Filippo Yuvara, care, pe lângă clădirile sale italiene, a construit Palatul Aiuda și Biserica Patriarhalului din Lisabona când, în , a fost chemat la Madrid A fost urmat de Giacomo Bonavia (m ) și Giovanni Battista Sacchetti (d ), propriul elev al lui Yuvara Palatul lui Ildefonso din La Grania, proiectat în părțile sale principale de Teodoro Ardemans ( - ), este o clădire pitorească cu două etaje, cu un acoperiș înalt și o fațadă decorată în partea de jos cu pilaștri dorici, în partea de sus în Spirit ionic, iar în părțile principale cu pilaștri dubli, pare mai mult francez decât spaniol Cea mai pseudoclasică, în sensul lui Palladio și Vitruvius, pare a fi clădirea de mijloc proiectată de Yuvara, executată de Sacchetti, din lateralul grădinii, ambele etaje fiind acoperite de un singur ordin corintian Castelul Regal Madrid care domină orașul, pentru care proiectul a fost finalizat în de către Yuvara, construit după moartea sa după un plan ușor modificat de Sacchetti, este deja mai pseudo-clasic și mai rece Patrangular, cu patru proeminențe puternice la colțuri, clădirea conține o curte pătrată înconjurată de arcade pe stâlpi Reprezentând un singur întreg, maiestuos, corintic pe risaliți, în alte părți ale ordinului doric, acoperă, deasupra unui subsol înalt, căptușit cu plăci, etajul principal și două mezanin Giacomo Bonavia, al cărui asistent, Alexandre González Velazquez ( - ), era renumit ca pictor decorativ, a avut rolul principal în construcția noului castel din Aranjuez Această clădire larg răspândită, începută prin construcție în , pare destul de uscată O clădire pur spaniolă, care reflectă trecerea de la baroc de Hurrigvera la baroc de Vitruvius și de la el la clasicismul de Guerrera, este Catedrala din Cadiz ( - ), al cărei proiect îi aparține lui Vicente Azero, constructorul fatada catedralei din Malaga Fațada, mobilată cu două turnuri rotunde, este extrem de pitorească; Interiorul clasic al acestei catedrale este cea mai armonioasă și puternică piesă de arhitectură pe care Spania a văzut-o încă din Evul Mediu Orez Vicente Acero Catedrala din Cadiz Aceasta a deschis calea „clasicismului roman herrerian” Este clar în sine că în Spania nu atât Palladio, cât Guerrera, s-a bucurat de reputația unui clasic exemplar strict Liderul arhitecturii spaniole pe această cale a fost Ventura Rodriguez ( - ), primul profesor de arhitectură la Academia din Madrid, fondată în Cea mai bună lucrare a arhitecturii interioare barocului este biserica sa Sf Mark ( ) la Madrid Planul bazei sale inferioare este format din cinci ovale care se intersectează Părți ale Catedralei Nuestra Señora del Pilar din Zaragoza, cu pilaștri în stil corintic, construite de el în același an, se remarcă prin puritatea clasică și rigoarea formelor Ventura devine un pseudo-clasic complet în biserica sa ionizantă, castă strictă, a Încarnării (Encarnacion; - ) din Madrid Dintre discipolii lui Ventura, Francisco Sanges ( - ) și nepotul său Manuel Martín Rodríguez ( - ) îl urmăresc cel mai îndeaproape, completând o serie de clădiri semnificative în Madrid, în timp ce Agustín Sanz ( - ) arată în cruciform, fin proiectat, amintește deja de stilul Ludovic al XVI-lea al bisericii parohiale Santa Cruz din Zaragoza, un nou gust artistic independent În Spania, în sfârșit, a avut loc o întorsătură de la romanul la așa-zisul clasicism elen Francisco Sabatini ( - ), un spaniol de origine italiană, care a fost asistentul lui Vanvitelli la Napoli în timpul construcției Castelului Coserta, este considerat un pionier în această direcție; la Madrid, a construit porțile Puerta del Alcalb și Puerta de San Vicente (începută în ), precum și magnifica Aduana (vama) finalizată în Aceste clădiri sunt încă romane în spirit, deloc grecești, dar în mănăstirea Santa Ana din Valladolid, Sabatini trece la forme nobile și simple, care amintesc de clădirile berlineze ale lui Schinkel El a fost urmat pe această cale de Juan de Villanueva ( - ), care în a decorat Muzeul Prado cu un portic ionic deschis Cea mai bună clădire a sa, reprezentând tranziția la „Renașterea greacă” de la începutul secolului al XIX-lea, a fost Observatorul din Madrid, cu porticul său corintic de șase coloane și un templu ionic rotund ridicat pe acoperiș Sculptură spaniolă din secolul al XVIII-lea Privire de ansamblu asupra dezvoltării sculpturii spaniole în secolul al XVIII-lea Altarele somptuoase în stil Hurrigvera, care în prima jumătate a acestui secol au împodobit multe biserici spaniole, cu bogata lor decorație sculpturală, formată din figuri de sfinți, coruri de îngeri și imagini în relief, combinate cu ornamentații elaborate, au fost în egală măsură lucrări ale ambelor arhitectura si materialele plastice Autorii lor au fost, de asemenea, adesea arhitecți, sculptori și pictori în același timp Narciso Tomy, maestrul celebrului „Trasparente” al Catedralei din Toledo, sărbătorit ca a opta minune a lumii, se laudă într-o inscripție că nu numai că s-a compus, ci și a sculptat și pictat această operă uimitoare, deși antiartistică, realizată din marmură, jasp și bronz Pedro Ribera, de asemenea un arhitect celebru, atinge apogeul lucrării sale în spiritul Hurrigverismului doar în portalul Hospicioului din Madrid, unde decorația plastică înlocuiește complet formele arhitecturale Fațada și retablourile Catedralei Sant'Iago de Compostela au fost, de asemenea, împodobite cu sculpturi opulente în piatră, în forme de figuri ce urmează o mare parte a barocului internațional Este obișnuit să vorbim despre școala de sculptură din Sant Yago Considerând-o, însă, nu ne-ar da rezultate semnificative Mai importanți sunt descendenții vechii sculpturi spaniole din lemn policrom, ai cărei maeștri, în cea mai mare parte, erau angajați în sculptura în piatră în același timp Ultimul reprezentant al proeminentei școli andaluze a fost Pedro Cornejo ( - ), elev al lui Roldan Hurrigverismul său în unele cazuri, de exemplu, în băncile corului catedralei din Cordoba, bogat decorate cu rame în relief și finalizate în , se apropie de rococo francez O nouă școală din sudul Spaniei a înflorit acum în Murcia Reprezentantul său principal, Francisco Zarcillo y Alcaraz ( - ), a fost în același timp cel mai proeminent maestru spaniol al timpului său în domeniul sculpturii naționale în lemn Simplitatea și naturalețea figurilor extrem de mobile, expresivitatea trăsăturilor și mișcărilor lor sunt aproape nemaiauzite în secolul al XVIII-lea Aproape toate lucrările sale sunt situate în sud-estul Spaniei, majoritatea chiar în Murcia, printre care figura Sf Ieronim în biserica Ermita de Jesus, alții în Cartagena, Alicante și Almeria Cea mai semnificativă lucrare a sa sunt grupurile din lemn sculptate și pictate ale Patimilor Domnului din biserica Ermitbe de Jesus din Murcia Ele sunt apreciate în mod corespunzător de Gendke, în timp ce Dieulafoy nu le plasează deosebit de bine Printre cele mai expresive dintre aceste grupuri se numără Rugăciunea pentru potir, Sărutul lui Iuda și rareori a fost înfățișată cu atâta putere de prindere și în același timp la fel de calm ca aici În mod similar, școala lui Gregorio Hernandez, care a migrat de la Valladolid la Madrid, a cunoscut aici o a doua perioadă de prosperitate în secolul al XVIII-lea Din atelierul fraților Juan și Alonso Roi, care au reprezentat sculptura națională spaniolă la Madrid în primul sfert al acestui secol, a venit Luis Salvador Carmona ( - ), primul profesor de sculptură la Academia din San Fernando, fondată în Madridul este plin de sculpturi din piatră și lemn ale operei sale, al căror stil deliberat academic arată o anumită dorință pentru forme puternice Cele mai atractive sunt lucrările sale din Catedrala din Salamanca: strictă și importantă, dar lipsită de expresie interioară, Îndurerată Maica Domnului cu un excelent Mântuitor mort în genunchi și Biciuirea lui Hristos, unde au inundat formele trupului Mântuitorului cu fluxurile de sânge sunt izbitoare În direcția clasicismului mai riguros, s-a dezvoltat studentul lui Carmona Francisco Gutierrez ( - ), ale cărui figuri de marmură și reliefuri de pe monumentul funerar al lui Ferdinand al VI-lea construit de Sabatini în Biserica Salesas Reales din Madrid au stârnit încântarea contemporanilor, fiind primul vestitorii unui gust mai pur Adevăratul vinovat al întoarcerii spre clasicism a fost, după cum am văzut, nu unul dintre maeștrii spanioli, ci italianul Canova Pictura spaniolă a secolului al XVIII-lea Privire generală asupra dezvoltării picturii spaniole În ciuda concurenței puternice din partea școlilor franceze, pictura spaniolă continuă să se dezvolte Pictura bisericească rămâne cea mai influentă tendință În a doua jumătate a secolului, principalul artist național devine Francisco Goya Creat în secolul al XV-lea pentru întreaga lume de către pictorii spanioli, El Greco, Ribera, Zurbaran, Velazquez și Murillo, este scris cu litere de aur în istoria artei Dar deja în ultimul sfert al acestui secol a început un declin, care a continuat în cea mai mare parte a secolului al XVIII-lea Spiritul vremurilor s-a dovedit a fi mai puternic decât spiritul oamenilor de aici Este remarcabil că regii Bourbon au folosit în principal artiști străini pentru a-și picta palatele Ferdinand al VI-lea ( - ), care a fondat amintita Academie din San Fernando cu scopul de a face din ea centrul tuturor aspirațiilor artistice ale curții, l-a invitat în serviciul său pe eclecticul venețian Jacopo Amigoni ( - ) în și în Corrado Giaquinto ( - ), un elev iscusit al lui Solimena și Konkb; Carol al III-lea, al cărui nume este asociat cu săpăturile de la Herculaneum și Pompei, l-a numit în pictori de curte pe faimosul saș Anton Raphael Meigs, despre care vom vorbi mai târziu, iar în pe cel mai pur venețian, deja cunoscut nouă, Giovanni Battista Tiepolo Alături de ei, însă, erau mulți pictori locali, care pictau biserici și pictau altare în cea mai mare parte cu fresce Școala din Sevilla, căreia îi aparțin Alonso Miquel de Tobar ( - ) și Bernardo Herman de Llorente ( - ), a căzut într-o imitație completă a felului lui Murillo Școala din Barcelona a produs un maestru remarcabil în persoana lui Antonio Viladomata ( - ) Școala de la Madrid, care în prima jumătate a secolului l-a produs pe Pedro Rodriguez Miranda ( - ), un puternic pictor peisagist, cu o aromă cu adevărat spaniolă, a fost reînviată abia prin înființarea academiei Dintre academicieni, cei trei frați González Velazquez au avut o influență asupra picturii moderne, iar Luis ( - ) a pictat cupola bisericii Sf din Madrid Mark, Alexandre ( - ) a devenit faimos ca arhitect și pictor de teatru, iar Antonio ( - ) a executat frescele superficiale cu cupolă ale Capelei del Pilar din Catedrala cu același nume din Zaragoza Și mai puternică a fost influența eclecticistului iscusit, elev al lui Meigs și unul dintre pilonii academiei, Francisco Bayeu y Subias ( - ), originar din Zaragoza, și Mariano Salvador Maella din Valencia ( - ), un adeptul lui Meigs și Bayeu Cea mai favorabilă impresie a lucrărilor lui Bayeu și Maella este făcută de frescele lor din galeria mănăstirii Catedralei Toledo Orez „Romeria Sf Isidor” Pictură de Francisco Goya la Prado din Madrid Francisco José de Goya y Lucientes ( - ), pictor și desenator inspirat, cu un temperament puternic, care în ochii posterității a adus din nou Spaniei, în pragul secolului al XIX-lea, primul loc în Europa mișcare artistică Primul său profesor a fost un maestru din Zaragoza, al doilea a fost cumnatul său Francisco Bayeu În lucrările glorificate în vremea noastră, el a căutat și a găsit căi cu totul noi Adevărații săi profesori, el însuși i-a numit natură, Velasquez - și Rembrandt Din operele lui Rembrandt, el cunoștea, aparent, doar gravurile sale Goya, ca și Rembrandt, și-a încredințat cele mai intime și profunde experiențe spirituale în principal gravurii, la care a adăugat tehnica acvatintei și, pentru prima dată în Spania, litografiei În pieptul lui Goya trăiau două suflete Ca pictor al frescelor bisericești și al retablourilor, în care doar ocazional a aprins flacăra frumoasei sale originalități, a lucrat în același timp mână în mână cu Mengs și Bayeu și, de fapt, Tiepolo a avut o influență mai puternică asupra lui decât ambii primii Ca pictor al vieții populare spaniole, al bucuriilor și al greutăților ei și întruchiparea viziunilor propriei imaginații de foc, el este acum un model și o sursă de imitație, iar ca pictor portretist, el este alături de cei mai mari maeștri ai tuturor timp Acolo unde își urmează propriile instincte, în alegerea temelor se ridică la cea mai înaltă, mai strălucită libertate a artei picturale Uneori, într-adevăr, amintind de Rembrandt cu clarobscurul său ascuțit, el îl urmărește la fel de des pe Velazquez pe calea picturii luminoase cu tonuri gri și rafinate Fiind uneori un impresionist complet în ceea ce privește lățimea schițată a pensulei și a acului său de gravură, el îmbină culorile acolo unde este necesar și scrie totul în cel mai amănunțit mod A obținut libertatea deplină de orice tradiție abia în a doua perioadă a operei sale, începând cu , adică urcarea pe tron a lui Carol al IV-lea La începutul secolului al XIX-lea, el era singurul reprezentant al direcției care a fost reînviată doar de impresionismul de la sfârșitul acestui secol Vechilor scrieri franceze despre Goya ale lui Iriarte și Lefort li se alătură studiile spaniole de mai târziu ale lui Zapater și Vinatz și cărțile germane încă mai noi ale lui Logue, Ertel și Bertels Ca pictor de biserici, în prima lucrare independentă de acest fel - o frescă cu cupolă din înfățișând „Gloria cerească”, într-una dintre capelele laterale ale noii catedrale din Zaragoza - Goya este încă puternic încătușat de tradiție; în - urmat de fresce proaspăt descoperite de Loga, cu elemente de gen popular din viața Maicii Domnului din Cartuziana din apropiere Aula Dei; în a apărut sub conducerea insuportabilă a cumnatului său Bayeu, fresce mediocre cu cupolă în capela Maicii Domnului din Catedrala Nuestra Señora del Pilar din Zaragoza Predica Sf Bernarda din San Francisco el Grande din Madrid îl lasă rece pe spectator Cea mai puternică impresie de la subiectele religioase din prima jumătate a vieții sale este produsă de „Luarea lui Hristos în grădina Ghetsimani” care a apărut în jurul anului în Catedrala din Toledo Un eveniment interpretat realist este acoperit aici cu un clarobscur cu adevărat magic Pe calea adevăratei vocații, Goya a fost îndrumat printr-un ordin regal în să realizeze carton colorat pentru tapiseriile din sala de mese și alte încăperi ale castelului El Pardo de lângă Madrid Treptat, Goya a finalizat de astfel de schițe, dintre care sunt expuse în Muzeul din Madrid După exemplul lui Teniers, Goya a ales subiecte din viața populară Cu atâta diversitate, bogăție de figuri și cu atâta dragoste, viața populară spaniolă nu a mai fost niciodată descrisă în artă Trebuie menționate cel puțin „Taurul care este împins în arenă”, „Calma orbului”, „Alergare pe piloni”, „Sălăsătoarea din Manzanares” Momentul apariției lor poate fi urmărit prin progresul pe care artistul le-a făcut în apropierea cartonului de stilul plat al țeserii covoarelor Tapiseriile supraviețuitoare executate se află în diverse castele regale spaniole, un fragment aparține Muzeului Fabricii de Tapiserii din Paris Mai proaspete, mai îndrăznețe, mai largi și mai pitorești decât aceste cartonașe sunt mici picturi de gen în vopsele în ulei din aceeași perioadă a operei lui Goya În ele, scene vesele din viața populară sunt amestecate cu astfel de creații de fantezie precum, de exemplu, „Noaptea Walpurgis pe Blocksberg”, „Sabatul vrăjitoarelor”, „Fantome”; Douăzeci și două dintre aceste picturi au fost, până la vânzarea la licitație în , în colecția Ducelui de Osun din Castelul Alameda Opțiuni „Fantome” și „Picnic” au fost achiziționate de Galeria Națională din Londra, iar excelenta „Romeria [sărbătoarea] St Isidora, o pictură de peisaj remarcabilă a unui festival popular popular din Madrid, a intrat în Muzeul Prado Pe lângă această serie, există și patru tablouri celebre ale Academiei de la Madrid, care reprezintă scene pur spaniole cu o vitalitate și o unitate de culoare neobișnuită: fermecătoarea scenă de carnaval „Îngroparea sardinei”, teribil de solemnă „Întâlnirea Tribunalului Inchiziției” ”, uimitoarea „Procesiune a autoflagelațiilor” și profund uimitoarea „Inside crazy house” Orez Portretul pictorului Bayer de Francisco Goya în Prado din Madrid Numărul portretelor pictate de Goya înainte de este neobișnuit de mare Nu toate sunt la fel de finisate, toate se remarcă printr-o individualitate plină de viață a chipurilor și o scriere inspirată Rândul lor completează în mod adecvat frumosul portret al cumnatului său Bayeu, din Muzeul din Madrid Din gravurile lui Goya, al căror catalog complet a fost întocmit de Julius Hoffmann, prima foaie, „Zborul în Egipt”, a apărut, se pare, deja în Gravura uluitoare „Garotated” (sugrumat cu un lanț de fier) se referă la anii Aici Goya este deja el însuși Perioada de glorie a creativității lui Goya În perioada târzie a lucrării sale, Goya devine principalul maestru spaniol Se observă progrese serioase în picturile sale de gen Motive noi în opera sa sunt cauzate de războiul cu Franța Când Carol al III-lea a murit în , Goya era deja o figură recunoscută în lumea artistică din Madrid Noul cuplu regal îngust la minte și vicios, Carol al IV-lea și Maria Louise de Parma, au continuat să-l umple și pe Goya cu onoruri și ordine În este numit director al academiei, în - pictor senior de curte Experiențe interne și externe, personale și sociale, toate combinate, însă, pentru a umple inima lui Goya de dispreț pentru lume Deja un război cu francezii care a izbucnit peste Spania în , cu scenele sale teribile, nu a putut decât să emoționeze fiecare persoană sentimentală până în adâncul sufletului Satira lui a devenit mai ascuțită, din ce în ce mai sălbatice și viziuni fantastice ale sufletului său, străduindu-se să se reverse în imagini artistice Viața la curtea lui Ferdinand al VII-lea Goya nu mai putea rezista; în s-a mutat în Franța și a murit în la Bordeaux Printre subiectele religioase din a doua jumătate a vieții lui Goya, frescele din biserica San Antonio de Florida din Madrid ( ) ocupă primul loc Fresca cu cupolă înfățișează învierea Sf Anthony al morților, a cărui mărturie este necesară pentru achitarea acuzatului nevinovat Compoziția în general dezvăluie încă influența lui Tiepolo Dar atât în fiecare detaliu, cât și în spaniola inspirată, și nu în culoarea venețiană, originalitatea artistică a lui Goya pulsa Frumoși lumești, dar deloc frivoli, așa cum li s-au părut unora, îngerii de pe culoarul lateral Mai încălzite de flăcările pământești sunt martirii Justa și Rufina, scrise de Goya, în vârstă de șaptezeci de ani, în pentru Catedrala din Sevilla Ultima lucrare bisericească a lui Goya, pictura sa care a apărut în pe parcela legendei Sf Iosif de Calasan din biserica San Antonio Abad din Madrid, este plin de un asemenea naturalism si in acelasi timp de o asemenea caldura a sentimentului, care atunci, in aceasta combinatie, nu putea fi gasita in nicio alta tara din Europa Picturile lui Goya despre viața populară devin acum din ce în ce mai puternice, sumbre, din ce în ce mai ascuțite în transferul evenimentelor, chiar și la cele mai mici dimensiuni, din ce în ce mai maiestuoase în distribuția formelor și culorilor și din ce în ce mai inspirate în amploarea pictura Magnifica „Corida” a Academiei din Madrid aparține, probabil, acestei perioade Dintre scenele teribile din vremea invaziei franceze, trebuie remarcate „Execuția” din Muzeul Prado și „Pregătirea prafului de pușcă în pădure” din Palatul Madrid „Colecția semi-istorică a Consiliului filipinez”, pictura de gen popular „Swing” și și mai populară „Corrida” se află în Muzeul din Berlin Picturile cu tipuri populare simple și impresioniste aproape moderne în gândire și tehnică includ Tocitura și Fata cu ulcior de apă (circa ) ale Muzeului din Budapesta Teribile în picturile lor fantezie, pictate de Goya cu vopsele în ulei pe pereții vilei sale din vecinătatea Madridului, au fost transferate la Muzeul Prado Monștri și vrăjitoare infernale, canibalismul simbolic și pofta de sânge brutală sunt temele acestor picturi Dar cea mai puternică de acest gen a fost dată de lucrările grafice ale lui Goya Portretele sale din acest timp devin, de asemenea, din ce în ce mai profunde în design, din ce în ce mai pitorești în execuție La Londra, la Luvru, la Berlin, la Budapesta au fost dobândite recent exemplare excelente din acest gen De nenumărate ori a scris familia regală Încă tineri sunt Carol al IV-lea în formă de vânător și Maria Luisa în portrete la Capodimonte lângă Napoli ( ) Privesc cu aroganță și aroganță portretele ecvestre uimitor de vitale din ale Muzeului Prado Întinsă, dar surprinsă în mod terifiant de veridic în deformarea ei fizică și spirituală, întreaga familie regală stă pe pânză mare a Muzeului Prado Scrisă subtil și inspirat de marchizul de la Romana, la Madrid, o poză care îl înfățișează pe Goya însuși împreună cu prietena lui Ducesa de Alba în timp ce se plimba într-o zonă retrasă Unul dintre cele mai bune este și un portret al lui Don Thomas Pérez Estal pictat în culori strălucitoare în Galeria Weber din Hamburg În fine, un adevărat miracol al tehnicii picturii sunt ambele tablouri, reprezentând o „Maja” (curtezană) înclinată, odată îmbrăcată, alta dată complet goală, transferată de la Academia din Madrid la Muzeul Prado În sfârșit, gravurile lui Goya! Deja în cele patru serii principale ale sale, el a dat expresie artistică a tot ceea ce îi ocupa mintea, îi tulbura sufletul și îi umplea imaginația Seria „Caprichos” – „Ficțiuni”, în total de la la de coli, pe locuri prelucrate cu acvatinta, pe locuri străpunse cu acul rece, a apărut între - Ascuțite ca epigrame, uneori sugerând gânduri triste, alteori înfiorătoare evenimente din viața reală și din lumea fantomelor, ele sunt realizate realist tăios, uneori transformându-se într-o caricatură Tendința lor morală este de netăgăduit Natura acestei satire este mai adesea socială decât politică Dar imediatitatea izbitoare cu care sunt expuse aici viciile și slăbiciunile umane face să uităm de aluziile lor moralizatoare Orez Gravura de Francisco Goya din seria Caprichos Seria Tauromaquia, creată între și , înfățișează epopeea luptei spaniole în de gravuri Ce mulțime de imagini cele mai grafice ale vieții naționale spaniole! Ce putere în transmiterea mișcării vii și a excitației nervoase! Los de la guerra, Ororile războiului, până la de foi, produse între și , reprezintă direct, ca într-o oglindă, atrocitățile trupelor franceze în Spania Cu un realism uluitor și împreună cu adevărul artistic, Goya transmite aici cele mai teribile evenimente În cele din urmă, Suenos, Visele, au fost finalizate în și publicate mai târziu sub titlul eronat Proverbios (Proverbe) Acestea sunt - de gravuri, parțial stricate de prelucrarea ulterioară cu acvatinta, cu caracter apropiat de „^pri^os”, dar conțin și mai multă fantezie și demonism sălbatic Cu mai multă claritate decât în tot clasicismul și romantismul din acea vreme, adevăratul spirit al noului secol care vine tremură în acest realism simbolic ideologic Arta engleză a secolului al XVIII-lea Observații preliminare Arhitectura engleză a secolului al XVIII-lea Privire generală asupra dezvoltării arhitecturii engleze Pe măsură ce influența Angliei pe scena mondială crește, arta engleză începe să iasă în frunte Arhitectura nu s-a dezvoltat la fel de rapid ca alte zone, menținând un angajament față de stilurile secolului al XVII-lea În cursul secolului al XVIII-lea, puternicul regat insular și-a câștigat, în domeniul artelor plastice, acea mare poziție pe care o deținuse de mult în sfera vieții publice, științei și poeziei În arhitectură însă, ținându-se cu încăpățânare de tradițiile naționale create de Jones și Wren, arta engleză și-a păstrat doar vechile poziții În sculptură, a rămas încă dependentă Dar, pe de altă parte, în pictură, acum s-a ridicat pe picioarele sale cu un succes atât de mare încât tocmai creațiile sale din acest domeniu au dobândit faimă artistică mondială Adevărata artă baroc engleză a fost doar puțin afectată, rococo francez aproape că nu a atins-o deloc Dimpotrivă, neoclasicismul a găsit un teren extrem de favorabil dezvoltării sale în Anglia Deja în , Jonathan Richardson a subliniat diferența dintre copiile romane și originalele grecești, iar în a apărut la Londra primul volum din Antichitățile Atenei ale lui Stuart și Rivett, în jurul căruia, în cuvintele lui Stark, „cristalizează lucrarea fructuoasă a două ulterioare generații în studiul lumii grecești S-a subliniat mai sus că încercările de a renaște goticul medieval au venit tocmai din Anglia și că aici pentru prima dată însă, numai în cazuri izolate, au început să imite formele arhitecturale și de grădină chinezești Adevărat, în ciuda eforturilor lui Stuart și Rivett, arhitectura engleză a secolului al XVIII-lea a rămas în esență paladiană, cu alte cuvinte, romană în spiritul Renașterii târzii italiene, înțeleasă așa cum au făcut-o Jones și Wren Destinele ulterioare ale acestui stil, care împodobeau nu numai biserici, ci și clădiri seculare cu frontoane romane, porticuri, legate între etaje individuale, adică între plinta rusticată și balustrada acoperișului, printr-un ordin mare de pilaștri, și cea centrală clădiri acoperite cu cupole înalte, nu putem urmări decât pe scurt, în principalele sale lucrări și maeștri până la sfârșitul sec Elevul lui Vanbrough, Thomas Archer (d ) avea deja, pentru un englez, o înclinație foarte pronunțată către baroc Biserica lui Sf Philip din Birmingham ( ) se remarcă printr-un turn remarcabil, construit parcă dintr-o singură bucată, cu laturi concave și pilaștri perechi de colț, în stil corintian, așezați oblic Biserica Sf John din Westminster ( - ) are un fronton rupt tipic baroc Adeptul lui Gauksmoor, John James (d ) a fost constructorul bisericii clasice palladiene St George din Piața Hanovra, Londra, renumită pentru porticul corintic cu coloane încoronat cu un fronton, care i-a alcătuit rapid numele Colin Campbell (d ), autorul lui Vitruvius Britannicus, a construit, printre altele, pentru Sir Robert Walpole, casa de țară Hooketon Hall din Norfolk, decorată la colțuri cu patru domuri, precum și Palladian Villa Meryworth, în Kent, care este o imitație fidelă a „Vilei rotunde” („Villa rotonda”) din Palladio de lângă Vicenza William Kent ( - ), care, la fel ca Campbell, a fost patronat Influentul filantrop, Lord Burlington, a construit fațada parcului Horseguards, bogat sculptată cu lespezi, și austera Casa Devonshire din Londra, precum și vastul, decorat cu un portic cu coloane și un fronton, Casa Golkem din Norfolk Este renumit ca creatorul noii artei engleze gratuite de gradina, care, prea adesea lipsita de stil, a luat locul stilului arhitectural francez de gradina Ca arhitect, a fost precursorul clasicismului anticar strict Întoarcerea către natură și întoarcerea la antichitate au mers astfel mână în mână în Anglia Orez James Gibbs Biblioteca Radcliffe din Oxford Cel mai proeminent arhitect al acestui cerc, James Gibbs ( - ), a studiat la Roma cu Carlo Fontana cel mai tânăr În clădirile lor bisericești, de exemplu, în biserica cu două etaje a Our Lady of the Strand din Londra ( - ), realizată în stil baroc bogat, sau în stilul mai clasic cu un etaj, cu un portic cu fronton corint și un obelisc turn al „bisericii Sf Martin in the Fields ( ), acum în Trafalgar Square, Londra, este încă un adept direct al lui Wren El este mai independent în clădirile sale seculare, care sunt clădirea Senatului, King's College din Cambridge și faimosul, care amintește de un mausoleu, Biblioteca Redcliffe din Oxford este o structură în formă de cupolă rotundă, bogat împărțită, ale cărei etaje principale sunt conectate prin opt perechi de coloane corintice care ies din pereți pe trei sferturi În orice caz, Gibbs a fost ultimul reprezentant al direcției lui Wren Orez George Dene Mansion House din Londra John Vardy (d ), constructor al frumoasei Case Spencer de la marginea „Green Park” din Londra, cu un etaj principal doric, ale cărui șase coloane din mijloc poartă un fronton triunghiular larg, a fost elevul și asistentul lui Kent Clasicismul strict în spiritul lui Palladio respiră casa impunătoare din Prior Park, construită de John Wood (m ), decorată cu un portic corintian în orașul său natal, Bath, construită de John Wood (d în ), datorită lui și fiul său pentru amenajarea sa largă Pe același teren se află George Dene cel bătrân (d ), a cărui conac din City of London are și un portic tradițional corintian, și Sir William Chambers ( - ); clădirea lui uriașă, oarecum stângace, de birouri (Somerset House) din Londra, cel puțin în partea sa din mijloc, cu coloane, este realizată în spiritul palladian Același Chambers, care a călătorit în China, a adus totuși un omagiu gustului chinez în marile sale publicații și în parcul pe care l-a amenajat în Kew, lângă Londra, pe care l-a decorat cu pagode chinezești; Robert Morris, în „Podul lui Palladian” de la Wilton, ține încă sus steagul clasicismului roman și cu castelul său Inverery din Scoția ( - ) se învecinează renovarea goticului În cele din urmă, James Pen ( - ), al cărui nume este asociat cu așezarea castelului fals-clasic Kedleston Hall în moșia lordului Scarsdel Orez Sir William Chambers Casa Somerset din Londra Cu intenția de a se elibera de influența lui Palladio și Jones, cei patru frați Adam s-au prezentat pentru prima dată și, din acest motiv, sunt încă reputați a fi eretici în Anglia „Mari răufăcători”, îi spune chiar și Blomfield Tatăl lor William Adam (d ) a plantat, pe de o parte, stilul Wren la Edinburgh, pe de altă parte, a devenit aici, în Scoția, unul dintre primii vestitori ai neogoticului, deși, așa cum îi arată Castelul Douglas , a înțeles a lui sarcina este prea elementară, mulțumindu-se cu turnuri rotunde, cornișe coronale zimțate, ferestre cu lancetă și trandafiri cu cele mai plictisitoare sculpturi Dintre fiii săi, Robert Adam ( - ), care a reconstruit și înfrumusețat Penow's Kedleston Hall, și fratele său James Adam (m Stuart și Rivett, pentru a pune în loc de forme grecești romane la baza ornamentului În Londra, au construit piețe întregi; în Edinburgh, au fost construite clădiri atât de impunătoare precum universitatea Pic Podul Robert Morris Palladian din Wilton Strafberry Hill ( - ) construit de Horace Walpole este considerată a fi prima casă neogotică din Anglia Utilizarea formelor gotice se limitează aici doar la interior Cât de puțin a fost înțeles goticul, în ciuda faptului că în Anglia apăruseră deja scrieri mari despre el la acea vreme, arată fanteziile gotice ale lui George Dens cel Tânăr ( - ) pe biserica sa din St Bartolomeu și pe fațada stradală a Primăriei (Guildhall) din Londra Cu excepția deviațiilor izolate gotice și chinezești, arhitectura engleză a secolului al XVIII-lea prezintă o imagine izbitor de monotonă, chiar monotonă Dar integritatea stilistică a clasicismului ei, combinată cu o mare perfecțiune tehnică, a dat motive arhitecților englezi ai acestui secol să se considere primii arhitecți din lume Toate judecățile lor nu lasă nicio îndoială în convingerea lor fermă că au găsit pentru totdeauna singura cale posibilă și corectă Sculptură engleză din secolul al XVIII-lea Privire de ansamblu asupra dezvoltării sculpturii engleze La începutul secolului, sculptura engleză s-a dezvoltat sub influența puternică a artei străine Până la mijlocul secolului au apărut anumite trăsături naționale, în special stilizarea sculpturii grecești În prima jumătate a secolului al XVIII-lea, sculptura engleză era încă sub tutela străinilor Epigonii sculpturii belgiene includ anversezii Peter Skemakers (născut în , murit după ) și Michael Reisbrack ( - ), care partea leului din ordinele sculpturale pe care le avea atunci Anglia Dintre rivalii lor, francezul Louis François Roubiliac ( - ) a realizat pentru Westminster Abbey, printre altele, un mare monument pentru Ducele de Argyll cu faimoasa figură a Elocvenței și pentru Colegiul St Trinity din Cambridge, o statuie a lui Newton cu o prismă în mână, a stârnit încântarea contemporanilor săi Elevul lui Peter Skemakers a fost englezul Sir Henry Cheer (n circa , d ), a cărui lucrare principală este statuia ecvestră de marmură plictisitoare a Ducelui de Cumberland din Cevendish Square, Londra Elevul lui Sir Henry Cheer a fost Sir Robert Taylor (n c , d ), autor al unui grup mediocru alegoric în înalt relief pe frontonul Conacului Dens O întorsătură către o mai mare simplitate și puritate a formelor în spiritul naturii și către antichitate - inițial romană - a fost făcută în sculptura engleză de către trei maeștri Cel mai în vârstă dintre aceștia, Thomas Banks ( - ), este cel mai bine cunoscut pentru monumentele sale funerare, exemplificate prin lucrarea lui Sir Ere Coote ( ) din Westminster Abbey Al doilea, Joseph Nollekens ( - ), care a părăsit atelierul Skemakerilor și s-a obișnuit cu conceptele străvechi de la Roma, a trimis deja în la o expoziție la Londra „Doi învingători panatenei”; cu toate acestea, el și-a alcătuit enorma avere cu busturi simple și vitale, statui și pietre funerare ale contemporanilor săi Renumit în special pentru statuia lui Pitt cel Tânăr din Senatul Cambridge Al treilea, John Bacon ( - ), a lucrat în principal la busturi și pietre funerare, caracterizate prin simplitate naturală Monumente mari ale lui Pitt cel Bătrân în Westminster Abbey și Samuel Jones în St Paul din Londra își păstrează dreptul neîndoielnic la memoria posterității Pic Monumentul Nelson de John Flaxman din St Paul la Londra Trecerea de la stilul roman la cel grec a fost întruchipată în Anglia de John Flaxman ( - ), cu doi ani mai în vârstă decât Canova Sydney Colvin i-a dedicat o monografie specială Flaxman este cel care aparține acelor pseudo-clasici care privesc natura prin ochelari și se îndepărtează complet de ea A studiat mai întâi cu tatăl său, un negustor de gips, dar și-a primit ultima educație artistică în timpul unei șederi de șapte ani la Roma ( - ) Stilul vaselor pictate antice care erau apoi colectate a avut o influență semnificativă asupra reliefurilor și desenelor sale Orez Imitațiile lui Flaxman pentru Fabrica de Porțelan Wedgwood au lăsat toate produsele acestei fabrici ștampilate cu un clasicism strict și cast Ilustrații de contur pentru edițiile lui Homer, Hesiod, Eschil și Dante au supraviețuit faimei sale de sculptor Sculpturile sale ideale, Arhanghelul Mihail și altele, nu sunt ușor accesibile pentru vizionare Populare sunt pietrele sale funerare mari, decorate cu figuri alegorice ideale și reliefuri, amiralul Earl Gow, pictorul Sir Joshua Reynolds, amiralul Lord Nelson în Catedrala Sf Paul și Lordul Mansfield cu figura grațioasă a „Tineretului trist” din Westminster Abbey Aceste lucrări îl arată pe Flaxman la apogeul viziunii sale artistice, dar puterea sa este cel mai bine arătată în schițele și desenele Muzeului Flaxman de la University College, Londra și în desenele originale pentru Iliada, Odiseea și tragediile lui Eschil deținut de Academia de Arte din Londra Unele dintre ele sunt publicate de Sauerlandt Dezvoltându-și liber prototipurile - picturi grecești în vază, Flaxman a creat în această zonă un stil original de contur grațios care reduce limbajul semnelor la formule elementare, simple, vizuale, conferind în același timp noi frumuseți de ritm liniilor Pictura engleză a secolului al XVIII-lea Privire generală asupra dezvoltării picturii engleze Pictura engleză s-a dezvoltat mai intens decât toate celelalte domenii ale artei La începutul secolului, există încă o influență puternică a artei străine, dar de-a lungul timpului au apărut o serie de maeștri naționali remarcabili care au câștigat faima mondială Conștiința mândră că pictura britanică a devenit o forță artistică mondială încă din a doua jumătate a secolului al XVIII-lea își găsește expresie în monografiile engleze despre ea apărute de la începutul secolului al XIX-lea de Edwards, Cunningham, Fletcher, Hamilton, Thornbury, ambii Redgreaves , Wedmore, Gower și Armstrong În Franța, Chenot a scris despre asta, în Germania, după diverse lucrări separate, în principal Muter, care și-a publicat în , în , istoria sa plină de viață și fascinantă a picturii engleze Abia din ultimele decenii ale secolului al XIX-lea, toată Europa a început să admire pictura engleză a secolului al XVIII-lea, a cărei contribuție la vistieria artei a fost uneori chiar supraestimată În prima jumătate a secolului al XVIII-lea, maniera capabilă, dar destul de superficială a portretistului din Stockholm Michael Dahl ( - ), care învățase o manieră destul de superficială sub influența lui Kneller, a fost urmată de engleza criticului de artă menționat anterior Jonathan Richardson ( - ), ale cărui pensule aparțin celor șase portrete pictate cu conștiință ale Galerii Naționale de Portret Richardson este urmat de elevul său Thomas Goodson ( - ), al cărui portret din Galeria Națională înfățișând pictorul marin Scott nu este lipsit de o anumită căldură, și de scoțianul Allan Ramsay ( - ), simplu, destul de slab, dar elegant la culoare, cu o predominanta intr-un ton de roz rece, ale carui portrete sunt deja nu departe de adevarata indemanare, de exemplu, un portret al unei doamne la London National Gallery Dintre pictorii istorici ai acestei perioade, trebuie să-l amintim cel puțin pe arhitectul William Kent, care ne este familiar Ca pictor, a fost un reprezentant al unui clasicism atât de slab, imatur, încât retabloul său din biserica Sf Clement din Londra, ridiculizat în caricatura lui Hogarth, a fost deja îndepărtat în Nici pictura engleză de peisaj nu avea încă o fizionomie certă George Lambert ( - ) a călcat pe urmele imitatorilor lui Duguet; Peter Monami ( - ), primul pictor maritim englez, a fost un imitator al lui Willem van de Velde cel mai tânăr; Samuel Scott (d ), din ale cărui lucrări o vedere a Tamisei a fost acceptată în Galeria Națională, a fost influențat de Canaletto Pictura engleză a avut multe de compensat Ridicarea ei rapidă din jumătate a secolului al XVIII-lea, oricât ar fi de național în spirit, s-a desfășurat în primul rând pe căile indicate de marii italieni și olandezi din secolele al XVII-lea și al XVIII-lea Întoarcerea către antichitatea elenistică a atins-o abia mai târziu, apoi a trecut rapid la observarea directă a naturii De-a lungul înfloririi sale în secolul al XVIII-lea, pictura engleză, în ciuda eclectismului său retrospectiv, a rămas fiica nu numai a timpului său, ci și a oamenilor săi Limba engleză este deja tărâmul subiectului, unde portretul rămâne încă alfa și omega, iar alături de ea peisajul nativ și viața nativă își îndeplinesc proprietățile În limba engleză, se manifestă predilecția ei pentru un ton nobil și elegant, în cadrul unei vieți de acasă simțite cu căldură De aici și binecunoscuta trăsătură decorativă care o deosebește Culorile circumlocuțiilor peisajului și portretelor se repetă, de dragul „efectului pictural”, de multe ori culori alese doar prea deliberat ale costumelor persoanelor înfățișate Dar, deoarece sunt adevărate persoane întregi, ei se atrag invariabil către ei înșiși Orez „Vânzătoarea de crabi” Pictură de William Hogarth la National Gallery din Londra Cinci maeștri extrem de diferiți, Hogarth, Wilson, Reynolds, Gainsborough și Romney, au exprimat prima perioadă de glorie a picturii engleze Cel mai în vârstă dintre ei este îndrăznețul și conștientul nugget artistic William Hogarth ( - ) Hogarth este mai presus de toate un realist Observarea vieții l-a reprezentat în primul rând „Linia frumuseții” pe care o cerea în „Analiza frumuseții”, apărută în , era o concesie față de spiritul vremurilor Ultima lucrare majoră despre el îi aparține lui Dobson Nu mai puțin priceput decât cu o perie, deținea o cusătură de grefă, un ac și vodcă puternică În centrul artei sale se află dorința inexorabilă de a-și arunca în plan cu sinceritate și grație observațiile conștiincioase Și a început cu portrete Autoportretul său cu un câine, șase capete de servitori, Vânzătorul de crabi, izbitor prin meritele sale pur picturale, se află toate la National Gallery din Londra; Portretul baronului Lovat de la Galeria Națională de Portret arată talentul său portretistic din partea cea mai bună „Căpitanul Coram” în orfelinatul din Londra ( ) aparține celor mai bune portrete din lume Picturi murale mari slabe „Milostivul Samaritean” și „Vindecarea orbilor” ( ) pe scările spitalului Sf Bartholomew nu este la fel de bine caracterizat ca un pictor de istorie de către Hogarth, precum este „Procession to the (London) suburb of Finchley” ( ) și pictat inițial „The Finding of Moses” ( ) în orfelinatul din Londra Orez „La scurt timp după nuntă” Pictură de William Gogarth din seria Fashionable Marriage de la National Gallery din Londra Celebrul tablou al lui Hogarth „Porțile din Calais” ( ), din Galeria Națională, care este deja o tranziție către genuri, nu este inferioară nici măcar lui Goya în ceea ce privește puterea picturii Hogarth își datorează faima mondială genurilor satirice în spiritul nuvelelor și serii de picturi, care s-au trezit rapid, prin gravură, răspândite în toate ţări Așadar, încă din , au început să apară imitații ale acestora cu explicații germane despre Lichtenberg Toate viciile și patimile omenești: beția, pofta, lăcomia, stricăciunea, pasiunea pentru haine, le-a bătut fără milă la pilon în aceste predici scrise cu pensula Unele dintre ele sunt deschise de șase picturi realiste ascuțite: „Viața unei prostituate” ( ), dintre care doar unul a supraviețuit în colecția contelui Wemyss În , au urmat opt picturi izbitoare din Viața unui lecher, acum în Muzeul Son din Londra; A Poet in Need se bucură de Grosvenor House din Londra; celebra serie de șase tablouri „Căsătoria la modă” din se află la Galeria Națională din Londra Adevărat, Hogarth a pictat aceste tablouri, bogate în figuri, în primul rând cu tendință moralizatoare; Adevărat, a desenat chiar și figuri tipice surprinse cu uimitor, uneori la marginea caricaturii, doar din memorie; compoziția acestor imagini se reflectă în fiecare fleac de sensuri giratorii; totul este gândit, fiecare articol are propriul său sens Dar figurile caracteristice ale acestor picturi sunt atât de expresive, mișcările și expresiile faciale, acțiunile lor, care găsesc un răspuns viu în suflet, sunt transmise atât de captivant, iar meritele pur picturale ale clarobscurului și acordurilor lor colorate sunt atât de incontestabile, în ciuda binecunoscuta uscăciune a pensulei, că trebuie să le admitem cu siguranță pentru opere de artă mari, semnificative, a căror măsură le servesc ei înșiși În orice caz, Hogarth a fost primul artist englez, a cărui faimă deja în secolul al XVIII-lea a cuprins continentul Următorul în vârstă a fost pictorul peisagist Richard Wilson ( - ), a cărui biografie este scrisă de Wright Inițial un pictor portretist, Wilson s-a dezvoltat în Italia ( ) în picturile lui Poussin și Claude în „englezul Claude Lorrain” Lățimea liniei și echilibrul compoziției îi disting peisajele la fel de mult ca și exemplarele lor Dar Wilson a știut și cum să transmită peisajelor sale ideale aroma unei dispoziții imediate și sincere într-un mod englezesc Dintre picturile sale din Galeria Națională, subiectul mitologic are totuși un mare peisaj ideal cu „Moartea Niobiților”, care amintește oarecum de Salvator Rosa Dar deja pandanusul acestei imagini, „Vila Maecenas”, care amintește de Poussin, este totuși o lucrare tipică a lui Wilson, deoarece este liberă de orice mitologie Deosebit de măreți sunt norii care se adună pe cer, pe jumătate luminați de soare Peisajele italiene mici și peisajul fluvial englezesc și mai mic cu băieți care se scaldă în lumina soarelui, în ciuda stilizării, sunt clare și adevărate ca formă și culoare Un mare peisaj fluvial cu ruine, dobândit de galerie abia în , este umplut cu o lumină deosebit de caldă Romantic în dispoziție este pictura lui mare din colecția lui Lord Norsbrook din Londra, culoarea de foc este diferită „Apus de soare” din Galeria Edinburgh Cele mai bune dintre picturile sale sunt de o importanță de durată în istoria picturii Portretisti englezi proeminenți Cei mai faimoși pictori de portrete englezi ai secolului al XVIII-lea includ Joshua Reynolds și Thomas Gainsborough Ambii au început să se dezvolte sub influența artei italiene și franceze și, în cele din urmă, au trecut la motive naționale în munca lor Pictura lui Reynolds este în multe privințe apropiată de stilul baroc, în timp ce Gainsborough a lucrat într-o manieră apropiată de rococo Creativitatea Reynolds Dintre ceilalți trei maeștri majori ai artei engleze, Sir Joshua Reynolds ( - ), primul președinte al Academiei Regale de Arte, fondată în , a fost cel mai versatil și mai învățat, cel mai încrezător și consecvent Armstrong a scris o monografie despre el Când profesorul lui Reynolds, Goodson, a încetat să-l mulțumească, a început cu sârguință să copieze picturile lui Rembrandt Cel mai copt fruct al acestuia Studiile lui Rembrandt sunt un autoportret tineresc cu o pălărie în Galeria Națională de Portret Apoi a fost atras în Italia, unde a stat din până în ; aici s-a dezvoltat într-un eclecticist conștient Michelangelo a devenit idolul lui Dar el i-a ales în principal pe bolognezi și pe venețieni drept conducători În modul cel mai amănunțit, a aprofundat în studiul tehnicii colorate a vechilor maeștri; nu a lăsat nimic nesupravegheat; baza raţională a artei sale apare peste tot În picturile sale istorice, cu greu se ridică peste nivelul eclectismului; aici, parcă la pofta unui artist, formele lui Rubens se îmbină cu culorile lui Titian și cu clarobscurul lui Corgi Exemplarele tipice ale acestui gen sunt „Sf Familie” a Galeriei Naţionale, „Cumpararea lui Scipio” în Schit, „Speranţa hrănind iubirea” la Bovud Cea mai faimoasă pictură mitologică a sa, „Șarpele din iarbă” din Galeria Națională, îl înfățișează pe zeul iubirii care dezleagă „breaua frumuseții” unei fete O excursie pe tărâmul romantismului este un tablou, nou pentru acea vreme, izbitor de groază: „Contele Ugolino în turnul foamei”, aflat în galeria orașului Zero, în Kent Orez „Domnul exilat” Pictură de Joshua Reynolds la National Gallery din Londra Ca portretist, Reynolds a combinat observarea directă a ceea ce a văzut cu o dispoziție ridicată și generoasă, dezvăluind pe această bază toate farmecele elocvenței sale picturale orbitoare; și deși în conținutul alegoric și în circumferința altor portrete s-a arătat a fi destul de fiul timpului său, alte portrete, de exemplu, „Domnul Exilat” al Galeriei Naționale, sunt pline de profunzime spirituală directă, sinceră El a creat o masă de naturi cu adevărat întregi; prospețime și naturalețe rară respiră în special portretele copiilor săi Pic „Cele trei surori ale domnișoarei Montgomery încoronează herma lui Hymen” Pictură de Joshua Reynolds la National Gallery din Londra La întoarcerea lui Reynolds din Italia, atenția generală a fost trezită în de portretul său al căpitanului Keppel, aflat acum în colecția lordului Rosbury din Londra Aici pentru prima dată au văzut înfățișat pe pânză nu o figură sau un cap, ci un organism viu Perioada de timp - cuprinde prima perioadă de maturitate a artistului Portrete magnifice, simple și proaspete aparțin acestei epoci, printre care Kitty Fisher din colecția contelui de Crew ( ) și faimosul portret al lui Nellie O'Brien ( ) din Galeria Wallace, apoi portretul pastorului Lawrence Sterne ( ), deținută de marchizul de Lansdowne, și actorul Garrick printre figurile „Tragediei” și „Comediei”, din colecția lordului Rothschild din Londra Între și ipostazele figurilor din portretele lui Reynolds devin mai calculate, colorarea mai rafinată, draperiile mai dezinvolte, personalul mai exagerat Acestea includ: „Lady Sarah Banbury Sacrificing the Graces” ( ) și „Lady Black as Juno Girdled by Venus” de Sir Henry Banbury, doamna Gartley, ca nimfă, cu fiul ei, ca tânăr Bacchus, în colecția Lordului Northbrook ( ), ascuțite în culori, pictură oarecum falsă „Miss Montgomery’s Three Sisters Crowning the Herm of Hymen” ( ) de la National Gallery, aceasta include și minunata „Fata cu căpșuni” ( ) din Galeria Wallace, mică Francis Crew Walking Through the Field Purtând o mantie și purtând un coș peste braț ( ), în colecția Contelui de Crew, și o pictură fermecătoare la Castelul Windsor a unui mic prințesă întinsă la pământ cu un câine ( ) Orez „Fata cu căpșuni” Pictură de Joshua Reynolds la Wallace Gallery din Londra Cea mai matură perioadă a operei lui Reynolds sunt ultimii șaisprezece ani din viața lui O înțelegere profundă a fețelor descrise devine din ce în ce mai mult calitatea sa principală Culorile magnifice ale hainelor sunt din nou drapate cu mai multă atenție Fondul peisajului păstrează încă doar o valoare secundară, pur decorativă Dar toate detaliile sunt combinate într-un întreg mare, armonios Dintr-o serie lungă de lucrări magistrale iese în evidență un portret proaspăt al micului Crew ( ) din colecția contelui de Crew, Lady Crosby ( ) îmbrăcată cu un gust uimitor în gri și aur la Sir Charles Tennant, un magnific „Școlar” ( ) în Castelul Warwick, un portret profund spiritual Lord Turlo ( ), deținut de marchizul de Bass, și un portret al Lordului Heathfield cu cheia Gibraltarului în mână ( ), izbitor în caracterizarea sa, în National Galerie Printre cele mai bune sunt portretele marii actrițe Miss Siddons sub forma unei muze tragice pe un tron plutind în nori, în spatele cărora se pot vedea personificări ale pasiunilor dramatice ( ), în Grosvenor House, ducesa de Devonshire cu ea fiică plină de viață în genunchi ( ), în Castelul Chatsworth (Chatsworth ) și încântătoarea „Epoca inocentă” - o fetiță care stă în iarbă cu brațele încrucișate pe piept ( ) în Galeria Națională din Londra Numai însuși Reynolds nu și-a dorit niciodată să fie; dar cu toate acestea, în cele mai bune lucrări ale sale, marea lui personalitate este imediat vizibilă Creativitate Gainsborough Cu patru ani mai tânăr decât Reynolds a fost marele său rival, Thomas Gainsborough ( - ), care l-a depășit prin originalitatea și imediatitatea naturii artistice La Reynolds se simte mai mult barocul secolului al XVII-lea, la Gainsborough - rococo al secolului al XVIII-lea Pentru Gainsborough, despre care există cărți bune de Fulcher, Armstrong, doamna Bell și Pauli, vechii maeștri originali nu păreau să existe deloc A început prin a picta peisajele din îndepărtata sa patrie, Suffolk Cunoscut (după ) cu picturile lui van Dyck, a început să le copieze cu sârguință Van Dyck a devenit lumina călăuzitoare a artei sale Cu toate acestea, el însuși avea un simț al adevărului și al frumuseții mai puternic decât Van Dyck A văzut femeile englezești și peisajul englezesc cu proprii lui ochi englezi și le-a înfățișat cu o pensulă largă, sănătoasă, devenind de-a lungul anilor din ce în ce mai ușoare, din ce în ce mai „impresioniste” Portretele sale se află de obicei în cea mai strânsă relație cu peisajul lor natal, iar peisajele trec adesea din greșeală în gen, sau animalele din ele trec din împrejurimi în imaginile principale Prima perioadă independentă de creativitate a lui Gainsborough ( - ) a avut loc la Ipswich, printre încercări și experimente, făcute la început bâjbâind și treptat devenind mai încrezătoare Dintre picturile timpurii păstrate în Galeria Națională se numără un frumos portret dublu pictat oarecum sec al fiicelor sale, dintre care una prinde un fluture, și un peisaj frumos, cunoscut sub numele de „Pădurea Cornard”, care, în ciuda faptului că , sau tocmai pentru că distribuția copacilor pe ea amintește de Gobbema, a rămas cea mai proaspătă în ceea ce privește sentimentul de natură al tuturor peisajelor sale A doua perioadă a operei sale ( - ) a trecut într-un mediu artistic mai plin de viață și într-un mediu de viață mai bun în Bas Aici, la început, cu atâta sârguință, aproape zugrăvit desenate și luminate, au apărut portrete, de exemplu, funcționarul Orpin, citind Biblia, în Galeria Națională Portretul pe lungimea bustului al Georgianei Spencer ( ), deținut de Earl Spencer la Londra, se remarcă prin simplitate grațioasă, figura muzicianului Fisher de la Hampton Court și jumătatea figurii actorului Colman din National Gallery respira căldură Probabil încă din a apărut celebrul „Blue Boy”, situat în Grosvenor House: un portret în față al tânărului Bötall, cu tonuri calde ale corpului într-un costum fantastic albastru, pe fundalul unui peisaj în tonuri maro - un adevărat miracol în nobilime a ideii și în efectul colorat deosebit; Alături de acest Blue Boy poate fi plasat Pink Boy, portretul unui băiat îmbrăcat în satin roz, în colecția baronului Ferdinand Rothschild din Londra Pic Portretul Georgianei Spencer de Thomas Gainsborough, deținut de Earl Spencer din Londra În timpul șederii lui Gainsborough în Bass, au apărut unele dintre cele mai faimoase peisaje - de ton maroniu, închise în unitatea lor, încălzite de lumina minunată a unei părți din natura împădurită engleză Cele mai frumoase dintre ele sunt „Woz” și „Apa vitelor” din Galeria Națională Pic „Apa vitelor” Pictură de Thomas Gainsborough la National Gallery, Londra Gainsborough s-a mutat la Londra în Numai aici talentul său s-a dezvoltat până la cea mai înaltă libertate artistică și virtuozitate Delicate, mai degrabă reci, culorile figurilor și hainele lor, elegant asortate în tonuri, se coordonează din ce în ce mai armonios cu fundalul Peria lui devine din ce în ce mai ușoară, liberă și largă Portrete ale Regelui George al III-lea, ale Reginei Charlotte și ale copiilor lor, el a pictat de nenumărate ori Cele mai multe dintre ele pot fi văzute la Castelul Windsor și Palatul Buckingham Dintre cele mai cunoscute portrete de doamne ale lui Gainsborough, portretul doamnei Graham, îmbrăcată într-o rochie roșie, așezat oarecum fără succes la o coloană înaltă din galeria Edinburgh, aparține primilor ani londonezi Portretele actriței doamnei Robinson (Perdita) în Galeria Wallace, doamnei Sheridan (născută Eliza Lynley) din colecția Lord Rothschild, Lady Sheffield din Ferdinand Rothschild și doamnei Beaufoy din Alfred Rothschild din Londra, toate complete figuri individuale de lungime, exprimă întreaga măsură a talentului său , stând pe fundalul unui peisaj cu un parc, dar cel mai faimos dintre toate este portretul actriței doamnei Siddons din Galeria Națională Aceiași Siddon pe care Reynolds i-a descris ca pe un tragic Muses, stă la Gainsborough într-o rochie de seară elegantă, într-o pălărie mare, înaintea unei draperii roșii Printre cele mai bune portrete masculine ale lui Gainsborough se numără un portret al lui Ralph Schomberg într-un costum roșu-gălbui, în Galeria Națională Orez Portretul doamnei Siddons de Thomas Gainsborough în National Gallery, Londra Un grup mare de portrete al familiei Bali, în aceeași galerie, aparține ultimei perioade de activitate a lui Gainsborough Pozele figurilor sunt forțate și deliberate, dar culorile încântătoare ale acestei imagini și scrisul aerisit și ușor îi conferă înalte merite picturale Excelent ca peisaj nu este o pictură ovală foarte mare din Castelul Windsor, reprezentând „Merningul de dimineață” a ducelui de Cumberland împreună cu soția sa Destul de un personaj de peisaj are un excelent, care amintește atât de Watteau cât și de Monet, „Picnic” la St James Park, deținut de Sir Algernon Nield Un loc demn alături de această imagine este ocupat de un magnific port de agrement la Grosvenor House Pictura peisajului a fost întotdeauna dragostea secretă a lui Gainsborough Alți portretiști englezi Al cincilea dintre acești pionieri ai picturii engleze a fost George Romney ( - ), a cărui descriere detaliată este dată în lucrarea în două volume a lui Ward și Roberts Au început să-l plaseze printre marii maeștri abia de curând Întorcându-se în de la Roma, unde a absorbit concepții clasice false, a devenit, totuși, portretist la Londra și a concurat cu Reynolds și Gainsborough din cauza favoării Clienți În portretele sale, se poate recunoaște cu ușurință nepotul clasicismului atât în plasticitatea figurilor, cât și în desen El a fost, de altfel, cea mai bună înfățișare a „frumoasei englezoaice”, așa cum suntem obișnuiți să o imaginăm, sănătoasă și în același timp languroasă Portretele sale sunt scrise clar și ferm, dar nicidecum colțuri sau uscate Cu tonuri locale clare, se disting printr-o nuanță rafinată, uneori, totuși, oarecum roșiatică Galeria Națională din Londra deține opt picturi ale lui Romney, dar nici una dintre capodoperele sale adevărate, care sunt copiii lui Lord Gower care dansează mână în mână în colecția ducelui de Sutherland sau portretul doamnei Ressel cu un copil în Sir George Ressel în Londra Baza sa pseudo-clasică apare în grupul Lady Warwick with Children și în Miss Vernon a lui Lord Warwick în rolul Hebe și în portretul Lady Hamilton ca Bacchante al National Gallery Orez „Lady Hamilton ca Bacchae” Pictură de George Romney la National Gallery din Londra Cel mai important portretist britanic al tinerei generații de pictori care a apărut în a doua jumătate a secolului a fost scoțianul Sir Henry Rayburn ( - ), care a vizitat Italia înainte de a se stabili la Edinburgh Biograful lui Rayburn, Armstrong, își atribuie calitatea principală în principal impresiei pe care i-a făcut-o la Roma „Inocent X” Velázquez În imediata, prospețimea și amploarea ideii, în căldura captivantă și vivacitatea tonurilor și culorilor, doar câțiva îl pot egala Printre cele mai bune lucrări ale sale se numără portretele doamnei Campbell, John Wilson cu un cal în galeria din Edinburgh și un autoportret al artistului, în Edinburgh Rifle Hall un remarcabil portret în lungime al lui Nathaniel Spence desenând un arc, în Muzeul din Glasgow un portret al lui Sir John Sinclair, în Galeria Națională din Londra a unei doamne cu pălărie de paie, în Dresda un portret al episcopului Lucius O'Byrne Trăsătura vremii s-a reflectat în faptul că Rayburn a trecut de la o mai mare amploare și libertate a pensulei la o scriere mai continuă și mai solidă Portretele predominant ale lui Reynolds au dezvoltat talentul nativului londonez John Goppner ( - ), un maestru al portretizării unor frumoase englezoaice cu obraji roșii, pe care le-a pictat în culori clare și reci, într-un spectacol amoros proaspăt Portretul contesei de Oxford din Galeria Națională aparține celor mai bune lucrări ale sale Acestea din urmă se află în colecții private Cei patru copii ai lui Douglas sunt celebri în colecția lordului Rothschild din Londra Goppner este urmat imediat de Sir Thomas Lawrence ( - ), cel mai faimos pictor portretist englez din primul sfert al secolului al XIX-lea, deși a apărut clar din secolul al XVIII-lea și considerat reprezentativ pentru declinul marii arte engleze din această epocă Vizeva și-a redat din nou reputația artistică În cele mai bune lucrări ale sale, el este un maestru cu puteri ascuțite de observație și tehnică de pictură rafinată El este reprezentat destul de bine în Galeria Națională de portretele bancherului Angerstein, Prințesei Lieven și Philip Sensome Deasupra sunt imaginile lui cu Papa Pius al VII-lea și Cardinalul Consalvi la Castelul Windsor, apoi tânărul Lemton, îmbrăcat într-un costum roșu și întins pe iarbă, în colecția contelui de Derham din Londra, adorabila domnișoară Feren (Lady Dorby), mergând ușor învelit în blană, pe fundalul peisajului, la Pircsont Morgan din New York Pictura de istorie în Anglia În a doua jumătate a secolului, în pictura engleză a apărut o tendință istorică, strâns asociată cu romantismul, care a început să capete putere Artiștii nord-americani au o contribuție semnificativă în această direcție În plus, arta grafică se dezvoltă intens În secolul al XVIII-lea s-au făcut eforturi mari în Anglia pentru a crea o ascensiune națională și în domeniul picturii istorice și narative Editorul de carte, Alderman, și mai târziu Lord Primar al Londrei, John Boydel ( - ), a adus în modă pictura ilustrațiilor, care a înflorit apoi atât de mult în secolul al XIX-lea A fondat Galeria Shakespeare, pentru care cei mai eminenți pictori englezi au realizat picturi din ordinul său; aceste picturi au fost reproduse în celebrul album mare de gravuri, pentru care chiar Reynolds și Romney au scris originale În fruntea tuturor noilor picturi de istorie engleză se află doi americani și un irlandez John Singleton Copley din Boston ( - ) s-a străduit pentru pânzele sale decorative mari, bogate în mișcare și culoare, care sunt „Moartea lui Chatham Pitt cel Bătrân”, „Moartea lui Pearson” (maiorul englez ucis în bătălia cu French at Jersey ( ) - Note trad ) și „The Liberation of Gibraltar from the Siege” în Galeria Națională, descriu aceste evenimente la fel de realist pe cât și le-a imaginat el, cu deplină libertate de toate „prejudecățile” legilor academice ale compoziţie Benjamin West of Pennsylvania ( - ), deja mai clasic decât Copley, și-a făcut un mare nume, în principal cu pictura sa Moartea generalului Wolfe, agățată în Grosvenor House, lângă bătălia de la La Gogue Doar James Berry ( - ) a fost un adevărat pseudo-clasic printre acești artiști Cea mai mare întreprindere a sa au fost cele șase picturi mari care ilustrează istoria culturii umane, pe care le-a decorat între - London Art Society, unde se află acum Stilul de relief roman este cel mai înalt obiectiv aici Dar cât de bumbași par mușchii goi ai figurilor înfățișate! LA În aceste tablouri posteritatea nu recunoaște decât intențiile serioase ale artistului Principalii artiști ai galeriei Boydel Shakespeare au stat pe baza romantismului: John Opie ( - ), al cărui cel mai bun tablou, The Murder of Rizzio City, pe atunci originar din Zurich, Heinrich Fuseli sau Fuseli ( - ), un scriitor de science-fiction talentat, oarecum nestăpânit, cu formele pseudo-clasice ale lui Michelangelo În „Titania” din Galeria Națională, s-a păstrat una dintre cele opt picturi terifiante din tragedia sa pe teme shakespeariane de James Norskot ( ), dintre ale cărei nouă picturi shakespeariane, „Uciderea copiilor lui Edward al IV-lea” este cea mai mare celebru Robert Smerk ( - ), după ce a pictat pentru Boydel pe baza scenelor din operele lui Shakespeare, a realizat o serie de tablouri-ilustrări talentate pentru Don Quijote, care se află la Galeria Națională La capătul acestui rând se află Thomas Stosard ( - ), dintre ale cărui cincisprezece picturi din Galeria Națională Pelerinajul la Canterbury este deosebit de renumit Dintre toți acești pictori, Heinrich Fuseli, care a expus în pictura fantastică și sfâșietoare Coșmarul și în uriașul tablou sumbru Umbrele lumii interlope, este adevăratul artist prin puterea ingenioasă a imaginației sale O demnitate mai mare și durabilă decât acești pictori istorici englezi au pictori de peisaj englezi care au urmat Gainsborough Adevăratul artist a fost George Moreland ( - ) Pline de dispoziție, peisajele și genurile simțite armonios din lumea animală seamănă foarte mult cu Gainsborough Tonul galben-gri, argintiu îi distinge cele mai bune picturi, care sunt Grajdul, Țăranii care se ceartă și peisajul dunelor din Galeria Națională Un artist mai semnificativ a fost „Old Crome”, John Crome din Norwich ( - ) Numeroasele sale peisaje, maiestuoase în toată simplitatea lor, blând la ton cu toată acuratețea lor, seamănă uneori cu Cape, alteori cu Salomon Ruisdael, dar rămân totuși destul de englezești Cât de larg, cald și însorit este peisajul său cu o moară de vânt pe un deal, cât de simplu și monumental în liniile sale este Breaking the Slate, câtă dispoziție este în aer, în ciuda florilor din prim plan pictate cu grijă, în Pădurea Mausgold, în National Galerie! Elevii săi și oamenii care au aceleași gânduri formează o „școală Norwich” remarcabilă aparținând secolului al XIX-lea Pic „Peisaj cu moară de vânt” Pictură de John Crome la National Gallery din Londra Peisajul a devenit punctul de plecare pentru importanta acuarelă engleză, prelucrată în lucrările speciale ale lui Köndal și Finbury Deoarece acuarela este realizată în cea mai mare parte până la sfârșit înaintea naturii însăși, ea a depășit pictura în ulei prin transmiterea corectă a aerului deschis și a tonurilor deschise, neascunsă de nicio grijă cu privire la „tonul galeriei” Dezvoltarea sa treptată poate fi urmărită în muzeele britanice și din South Kensington Pionierii săi sunt Paul Sandby ( - ), John Robert Cozens ( - ), în care Constable și-a recunoscut predecesorul și Thomas Jerten ( - ), care a avut o influență semnificativă asupra lui Turner Răspândirea rapidă și semnificația specială a acestei arte au condus deja în la înființarea Societății Londoneze de Pictori de Apă Gravuri englezești Creșterea puternică a picturii engleze a fost în mod natural egalată cu o creștere similară a artelor grafice, conturată în opera lui Malcolm K Salaman Toate lucrările semnificative ale picturii engleze din secolul al XVIII-lea, la apariția lor, s-au înmulțit imediat prin gravură Reprezentantul vechii maniere lineare a fost în principal Robert Strange ( - ) Pe lângă Hogarth însuși, William Woollet ( - ) a mai lucrat cu un ac, o cusătură de grefă și vodcă puternică O manieră delicată, moale punctată a fost insuflată în Anglia de italianul Francesco Bartolozzi Gravura Mezzotint a devenit o artă engleză cu adevărat națională în acest domeniu Ioan Smith ( - ) a gravat picturile lui Kniller cu această tehnică O nouă viață i-a suflat irlandezul James Mac Ardel ( - ), ale cărui mezzotints - de reproduceri dintr-unul dintre tablourile lui Reynolds - sunt inaccesibile în ceea ce privește delicatețea tonului Pe la sfârșitul secolului al XVIII-lea, arta lui Ludwig von Siegen a cunoscut o nouă înflorire în Anglia, în mâinile unor maeștri precum Valentine Green ( - ), John Jones ( - ) și Richard Erlöm ( - ) ), ale căror fructe cele mai mature sunt mezzotints extraordinar de elegante de John Raphael Smith ( - ) Sub influențele reciproc complementare ale lui Fuseli și Flaxmann, talentatul poet, desenator și gravor pe cupru William Blake ( - ; cartea lui Landridge) s-a dezvoltat pentru a deveni cel mai mare artist de science-fiction de origine engleză al zilelor sale Caracteristice sunt ilustrațiile sale pentru Gândurile de noapte ale lui Jung, cele de gravuri ale lui pentru cartea lui Iov, de desene extraordinar de fantastice pentru Infernul lui Dante El a preferat în mod conștient formele unghiulare ale timpului pre-Rafael Nu este, așadar, de mirare că prerafaeliții englezi de mai târziu, precum Dante Gabriel Rossetti, l-au apreciat atât de mult și că el este, într-un anumit sens, un artist contemporan pentru noi Arta britanică proaspătă de tinerețe a secolului al XVIII-lea trece imperceptibil în arta secolului al XIX-lea Strălucirea artei din Epoca Iluminismului, care în majoritatea celorlalte țări europene a fost, parcă, zorii serii înainte de o nouă zi, a fost în Anglia zorii dimineții unei zile tinere Arta belgiană a secolului al XVIII-lea Observații preliminare Arhitectura belgiană a secolului al XVIII-lea Privire generală asupra dezvoltării arhitecturii belgiene În secolul al XVIII-lea, arta belgiană își pierde treptat poziția dominantă Arhitectura țării experimentează la început o puternică influență austriacă, ulterior fiind adoptate elemente ale clasicismului francez Înflorirea puternică a artei, așa cum a văzut-o Belgia în secolul al XVII-lea, nu se oprește brusc, ci se estompează treptat În toate domeniile artei belgiene, formele și culorile rubensiene, spiritul și temperamentul rubensian au dominat acest secol Formele imitatorilor săi au devenit însă tot mai slabe, culoarea tot mai palidă, spiritul din ce în ce mai obosit, iar această „răcire” a durat aproape toată secolul al XVIII-lea O nouă viață a fost suflată artei belgiene doar prin trecerea la neoclasicism, care a început aici imediat după mijlocul secolului, ca un protest împotriva curentului slab rubensian, dar s-a manifestat departe de a fi cu o asemenea energie ca în alte țări Sutele de nume supraviețuitoare ale arhitecților, sculptorilor și pictorilor belgieni nu ar trebui să ne distragă atenția Doar liniile principale ale evoluției artistice pot fi urmărite de noi Sub stăpânirea blândă și grijulie a Austriei, viața belgiană în secolul al XVIII-lea era ușoară și plăcută Dar, în ciuda aspirațiilor Mariei Tereza și ale statului ei, Carol de Lorena, care a fost urmat în acest sens de Albert von Sachsen-Teschen, soțul vicegerentei Maria Christina, nu a reușit să umple arta belgiană cu un conținut nou independent Arhitectura bisericească a înghețat aproape complet, dar în ceea ce privește arhitectura seculară, nu a făcut decât să repete, la o anumită distanță și cu o colorare austriacă, experiențele stilurilor lui Ludovic al XV-lea și Ludovic al XVI-lea „A fost”, spune Hymans, „stilul lui Ludovic al XV-lea fără grație, stilul lui Ludovic al XVI-lea fără ușurință” Din casele ulterioare ale atelierelor din piața din Bruxelles „House of Brewers” ( ), cu decorat cu ferestre sculptate ajurate între coloanele toscane ale etajului inferior, cu coloanele etajelor superioare împletite cu ghirlande de frunze și încununate cu o statuie ecvestră a lui Carol de Lorena, păstrează încă ceva din puterea epocii rubensiene Dar deja „Casa Lebedei” ( ) a trecut la forme mai slabe, timide, iar „Casa Berariilor” din Leuven ( ) stă deja pe pământul uscăciunii inspirat de Viena Stilul flamand-austriac este arătat și de palatul patrician destul de plictisitor construit de Jan Pieter van Bayurscheidt cel Tânăr ( - ) pe Place de Meir din Anvers ( ), care servește acum drept palat regal, clădirile rezidențiale din Anvers al arhitectului Wilhelm Ignaz Kerrix cel Tânăr ( - ) și palatul statholderului din Bruxelles ( ) reconstruit din vechiul Palat Nassau, al cărui constructor este numit un anume arhitect vienez, ale cărui alte clădiri sunt necunoscute Doar părți din această clădire s-au păstrat în încăperile Cabinetului de Tipărituri al Bibliotecii Regale Clasicismul francez a fost plantat în Belgia de către arhitectul francez Guimard, a cărui biografie este necunoscută El deține un aspect elegant al Place Royal ( ), al Rue Royal și al Parcului Regal ( ) din Bruxelles, precum și al bisericii pseudoclasice Saint-Jacques-sur-Codanbert ( - ), cu Portic corintian, turn-clopotniță cu acoperiș de cupru și grațioasa „Casa moșiilor” de pe Rue de la Loie ( - ), care găzduiește acum camerele legislative belgiene Colaboratorii lui Guimard sunt numiți coroana lui Zinner și olandezul Louis Joseph Montoy (d la Viena în ) Se presupune că Montoy ar fi realizat și castelul strict fals-clasic din Laeken ( - ), dar numai conform unui proiect compus chiar de clientul, prințul Albert von Sachsen-Teschen Toate acestea sunt clădiri foarte satisfăcătoare, chiar impresionante, dar deja fără semne de caracter național belgian Sculptura belgiană din secolul al XVIII-lea Privire de ansamblu asupra dezvoltării sculpturii belgiene La începutul secolului, în sculptura belgiană s-au păstrat trăsăturile naționale ale secolului trecut De la mijlocul secolului s-a resimțit o influență crescândă a clasicismului francez Sculptura belgiană a acestui secol era încă în mâinile unor meșteri experimentați, iscusiți, crescuți de o lungă tradiție Sculptorii belgieni capabili, deși lipsiți de inspirație, au găsit încă lucrări profitabile în străinătate, precum Skemakers, Reisbrack și Nollekens la Londra, Peter Anton Vershaffelt ( - ) născut la Gent în Munchen, Jan Peter Anton Tassart din Anvers ( -) ) la Berlin Mulți meșteri, în schimb, s-au întors de la Roma și Paris, unde își petrecuseră anii de ucenicie sau rătăcire, în țara natală din Belgia, unde nevoia de a împodobi bisericile cu altare, amvonuri, statui de sfinți, pietre funerare a dat cel mai bine dintre ele muncă abundentă Stilul „Rubensian” a continuat să trăiască în principal în școala lui Lukas Federb Știm deja despre elevul lui Federb, Böckstuins din Mecheln, care a murit în Cel mai important elev al lui Böckstuins a fost Theodor Verhagen din Mecheln ( - ), iar cele mai bune lucrări ale sale sunt patru statui puternic prelucrate ale părinților bisericii din catedrală, un amvon din lemn sculptat cu Păstorul cel Bun ( ) în biserica Sf Ioan și faimosul amvon al Bisericii Notre-Dame-d'Ansvik, din Mecheln Acest amvon ( - ) are forma unui copac uriaș; în partea de jos este înfățișată foarte realist „Mânia lui Dumnezeu asupra strămoșilor după cădere”, iar deasupra coroanei sale plutește un nor, pe care stă Maica Domnului Principalul maestru gent al acestei epoci a fost Laurent Delvu ( - ), elev al vechilor maeștri genți, care și-a încheiat educația artistică la Roma și a finalizat numeroase lucrări pentru Anglia și Germania; majoritatea sculpturilor sale au fost realizate la Nivelles, unde s-a stabilit, pentru diferite orașe belgiene Amvonul din biserica Sf Bavona din Gent ( ), încă impregnată de un puternic spirit baroc, realizată din lemn și marmură Figuri mari de marmură la nivelul podelei reprezintă „Timpul”, sub forma unui bătrân care a adormit sub un copac și este trezit de „Adevărul”, care îl îndreaptă către Hristos Medalioanele în relief de pe balustrada amvonului înfățișează Nașterea lui Hristos și bustul Sf Bavo, convertirea lui Saul și bustul episcopului Anton de Trieste La Bruxelles, Delva a decorat scările „Vechii Curți” (acum Arhivele Statului) cu celebra statuie a lui Hercule, care, însă, nu este altceva decât o imitație nereușită a lui Hercule de Farnese, sculptată pentru biserica Saint-Jacques -sur-Codanber statuia Sf Iosif cu Pruncul Iisus și pentru statuile Florei și Pomonei din Parcul Regal Muzeul din Bruxelles găzduiește grupul său de Trei Virtuți Teologice În orice caz, a fost unul dintre cei mai pricepuți sculptori ai timpului său, dar numai în arta sa este greu de detectat tendința spre fals clasicism pe care i-o atribuiau istoricii de artă belgieni Primul sculptor pseudo-clasic belgian a fost Jacques Berger ( - ), născut la Bruxelles, care a studiat la Paris cu Nicolas Coust Încă în stil vechi, piatra sa funerară a episcopului Jean Baptiste de Smet în biserica Sf Bavo în Gent Prima sculptură pseudo-clasică a lui Berger, și în același timp a întregii arte belgiene, este considerată un grup alegoric pe o mică fântână din , care împodobește piața Grand Sablon din Bruxelles Printre figurile copiilor se află Minerva, pe scutul căreia se află portrete în relief ale lui Franz I și ale Mariei Tereza Unul dintre băieți suflă o fanfară de glorie Ar fi însă o greșeală să vorbim aici despre neoclasicismul grec Aceasta este doar o imitație rece a clasicismului francez din secolul precedent Clasicismul progresiv se face simțit apoi în lucrările lui Charles Francois van Pouke ( - ) și Gilles Lambert Godescharles ( - ) Poke, pe care îl întâlnim la Paris, Roma și Viena, s-a stabilit în cele din urmă la Gent, unde a executat, printre altele, în pentru biserica Sf Bavo, statui gigantice ale apostolilor Petru și Pavel, în un frumos monument funerar al lui Gerard van Gersel cu statuia „Elocvenței” glorificat împreună cu creațiile lui Canova în aceeași biserică, în decorat cu reliefuri, un strict și simplu amvonul bisericii Sf Iacov Godecharle, student al lui Delva, s-a stabilit la Bruxelles, unde în a decorat moșia Brabant Guimard de pe Rue de la Loie cu un relief pseudoclasic de fronton cu Justiție, în mijlocul Persistenței și Religiei, răsplătind virtuțile și pedepsind vicii De asemenea, a decorat cu înalt relief alegoric frontonul amintitului castel din Laeken, în anticamera căruia a așezat douăsprezece reliefuri înfățișând lunile anului între cele douăsprezece coloane corintice care poartă cupola Într-un parc de la Bruxelles stau grupurile sale de Comerț și Artă În biserica Saint-Jacques-sur-Codanbert se află figurile sale din Vechiul și Noul Testament În Muzeul de la Bruxelles, busturile lui Napoleon Primul Consul, sculptorul Delva și pictorul Lens arată amestecul de stilizare strictă, presupusă grecească, caracteristică lui Godesharl cu o observație subtilă a vieții Godescharles a fost faimos în vremea lui ca maestru clasic și, încă din , o figură alegorică a lui Vensotte a fost plasată în memoria sa într-un parc de la Bruxelles Pictura belgiană din secolul al XVIII-lea Privire de ansamblu asupra dezvoltării picturii belgiene De-a lungul secolului al XVIII-lea, pictura belgiană pierde în cele din urmă în lupta pentru influență în Europa Cu toate acestea, în direcția picturii de gen și peisaj, se pot distinge o serie de maeștri majori Numărul pictorilor din Belgia în secolul al XVIII-lea a fost poate mai mare decât în orice altă țară Pictura belgiană a acestui secol, însă, cu câteva excepții, pe care acum ne vom familiariza, a fost aproape complet redusă Atât ca conținut, cât și ca tehnică, ea a continuat să folosească vechile formule, rețete și tradiții Printre masa pictorilor belgieni care au continuat să urmeze tradiția rubensiană, se remarcă Peter Joseph Verhagen ( - ) și Willem Jacob Gerreins ( - ) Verhagen, pictorul de curte al Mariei Tereza, deși a lucrat mai ales la Leuven, s-a străduit să devină mai aproape de Rubens; cu toate acestea, formele sale primesc involuntar contururi reci, scrisul lui este lustruit superficial, iar colorarea lui este variația aspră a unei direcții noi, la modă Marea sa Lumânărie în Biserică ( ) a Muzeului din Gent ar trebui să poarte numele, Sf Ștefan, găzduind ambasada papală ( ), galeria vieneză și „Expulzarea lui Agar” în Muzeul din Anvers Gerreyns a fost pictorul de curte al regelui suedez al III-lea al Cartei și, în același timp, directorul Academiei de Arte din Anvers De asemenea, în picturile sale se mai poate simți linia rubensiană și colorarea rubensiană Muzeul din Anvers, pe lângă mai multe portrete ale lui, deține o mare „Răstignire”, Muzeul din Bruxelles - o solidă „Adorație a Magilor” Călătoria mai rece la Emaus, în Catedrala din Anvers, nu a apărut decât în Epigonii picturii de gen flamand, cum ar fi Balthasar van den Bosche ( ), Jan Joseph Goremans cel Bătrân ( - ) și fiul său cu același nume (n , murit după ), și pictorii de peisaj și bătălii apos , precum Theobald Michaud ( - ), Karel Breydel ( - ), Frans Breydel ( - ), Karel van Falens ( - ) și Peter Jan van Regemorter ( - ) nu merită o atenție specială Pictorul peisagist Jean-Baptiste Juppin din Namur ( - ), un imitator al lui Duguet, care, printre altele, a decorat biserica Sf Martin din Lüttich, ar putea, poate, să trezească un oarecare interes, ca unul dintre ultimii reprezentanți ai picturii peisagistice bisericești belgiene Întoarcerea către clasicism se reflectă doar într-un pictor istoric belgian al secolului al XVIII-lea, întorsătura către natură se reflectă în principal într-un pictor de peisaj și animale Pictor istoric - Andreas Konpelis Lehne din Anvers ( - ), a fost pictorul de curte al Prințului Charles de Lorena și profesor la Academia din Anvers La Roma, în cercurile lui Winckelmann și Mengs, a devenit un adept fanatic al doctrinei imitației elenilor; revenit în patria sa, a propagat atât cu picturile sale, cât și în scrierile teoretice un stil nou, pseudoclasic, iar în ochii săi, desigur, clasic A fost unul dintre primii și mai riguroși pseudo-clasici noi Dintre formele sale reci, culorile sărace, deloc picturi flamande, se poate numi Buna Vestire din Biserica Sf Mihail la Gent, „Ariadna” și „Sărbătoarea lui Bacchus” în Muzeul din Bruxelles Se aseamănă vag cu Poussin Pic „Pășune” Pictură de Balthazar Pauwel Ommegank la Muzeul Braunschweig Pictorul peisagist și pictorul animalelor care s-au întors în natură este Balthasar Pauwel Ommeghank ( - ), Paul Potter al timpului său Observând în mod surprinzător direct și proaspăt viața animalelor domestice, în cea mai mare parte într-un peisaj puternic luminat de soare, a reușit să-și proceseze impresiile vizuale în imagini complete, spectaculoase, printre care imaginile turmelor de oi joacă rolul principal Facem cunoștință cu lucrările acestui artist la Luvru, în muzeele Anvers, Amsterdam, Rotterdam, Brunswick și Leipzig Adevărat, scrisul lui este destul de sec, scrie fiecare detaliu în cel mai meticulos mod, fiecare fragment de lână de oaie și totuși impresia lor de ansamblu este adesea uimitoare Picturile lui Hommeghank marchează cu siguranță un pas înainte în observarea și transmiterea naturii, iar în acest sens el aparține pionierilor artei secolului al XIX-lea 